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seiner  Beobachtungsgabe.  Sie  können  nur  dem 
Pinsel  eines  Mannes  entspringen,  der  seine 
Sujets  liebt  und  von  Grund  auf  versteht.  In 
England  wurde  der  Realismus  zuerst  gegen 
Ende  des  XVIII.  Jahrhunderts  in  die  Tiermalerei  eingeführt.  Die  Be- 
wegung, welche  von  George  Stubbs  und  Morland  so  glänzend  eingeleitet 
wurde,  griff  rasch  um  sich,  bis  sie  eine  vollständige  Umwandlung  in  der 
Tendenz  der  englischen  Malerei  bewirkt  hatte.  In  dieser  Epoche  findet 
man  unter  den  wenigen  englischen  Tiermalern,  welche  im  Laufe  der  Zeit 
nicht  der  Vergessenheit  anheim  gefallen  sind,  Francis  Barlow,  1626 — 1702, 
dessen  genau  und  sorgfältig  ausgeführte  Vogelstudien  von  Horace  Walpole 
in  seinen  Anekdoten  englischer  Maler  erwähnt  sind.  Merkwürdigerweise 
zeigen  diese  Studien  keine  Spur  von  der  zu  Barkers  Zeit  vorherrschenden 
gekünstelten  Komposition  und  Form;  die  Zeichnung  ist  einfach  und  kräftig, 
dem  Leben  abgelauscht 
und  der  seine  Bilder 


Joseph  Crawhall,  Tauben 


IN  außerordentlich  fähiger  und  sympathischer 
Ausleger  der  modernen  Theorien  der  Malerei  ist 
Joseph  Crawhall,  und  seine  Aquarelle  von  Pferden 
und  Vögeln  stehen  allein  was  Naturwahrheit  und 
Feinheit  der  Auffassung  betrifft.  Besonders  seine 
Studien  des  Vogellebens  bezeugen  die  Originalität 
seiner  Kunstweise  und  die  wunderbare  Schärfe 


durchdringende  Geist  ist 
unverkennbar  modern. 

Man  findet  zuwei- 
len eine  gewisseAhnlich- 
keit  zwischen  Joseph 
Crawhalls  Behand- 
lungsweise eines  Gegen- 
standes und  der  des 
JohnBest(i75o  — 1792), 
dessen  Studien  berühm- 
ter Kampfhähne  sich 
weiten  Ruhmes  erfreu- 
ten. Sein  Werk  hat 
große  Lebendigkeit  und 
in  vielen  Fällen  heben 
sich  die  Tiere  scharf 
gegen  einen  einfachen, 
neutralen  Hintergrund 
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ab.  Bei  anderen  Bildern 
verfällt  er  in  den  bei  den 
Malern  der  alten  englischen 
Schule  so  häufigen  Fehler, 
zu  viele  dekorative  Einzel- 
heiten einzuführen  und  so 
die  Bildfläche  zu  überfüllen 
und  die  Gesamtwirkung  zu 
schwächen. 

Charles  Collins  {1680  — 
1744),  ein  bekannter  Vogel- 
maler, wußte  seinen  Bildern 
echten  künstlerischen  Reiz 
und  Naturwahrheit  zu  ver- 
leihen. Seine  Gruppen  sind 
fein  und  zart  gemalt  sowohl 
was  Form  als  was  Farbe 
betrifft.  Diese  alten  eng- 
lischen Maler  kann  man  als 
Herolde  einer  neuen  Epoche 
ansehen,  in  welcher  die 
Natur  die  Herrschaft  in  der 
Kunst  antrat. 

Nimmt  man  Joseph 
Crawhall  als  Repräsentanten 
der  modernen  Auslegung 
des  Realismus  in  der  Tiermalerei,  so  erkennt  man  sofort  die  weite 
Kluft,  welche  die  altmodische  von  der  neuen  Idee  trennt.  Zwischen  den 
beiden  findet  man  eine  lange  Reihe  von  Malern  des  XIX.  Jahrhunderts, 
welche  fortfuhren,  gewisse  Herkömmlichkeiten  zu  beobachten,  wodurch  ihre 
sonst  durch  große  Fähigkeit  und  technische  Vollendung  ausgezeichneten 
Bilder  alles  Interesse  verlieren,  es  sei  denn,  daß  man  sie  vom  rein  sportlichen 
oder  literarischen  Standpunkte  betrachtet.  Die  Empfindung  spielte  in  der 
Mittelperiode  der  Regierung  der  Königin  Victoria  eine  Hauptrolle  und  nach 
und  nach  wurde  das  Werk  der  englischen  Tiermaler  bis  zu  bloßer  Gefälligkeit 
geschwächt,  behielt  aber  immer  eine  streng  nationale  Färbung. 

Nous  avons  change  tout  cela,  und  wenn  wir  uns  heute  umsehen,  so 
fällt  uns  vor  allen  Dingen  das  Vorherrschen  fremder  Einflüsse  auf.  Der 
Impressionismus  kam,  sah  und  siegte,  und  Impressionismus  finden  wir  im 
Werke  der  fähigsten  englischen  Maler  — besonders  bei  jenen,  welche  sich 
durch  technisches  Können  auszeichnen.  Wenn  man  irgend  eine  von 
Crawhalls  Vogelstudien  betrachtet,  so  glaubt  man,  sie  sei  rasch  nach  dem 
Eindrücke  eines  Augenblickes  gezeichnet.  Aber  die  von  ihm  erreichte 
erstaunliche  Genauigkeit  des  Ausdruckes  ist  das  Resultat  andauernden  und 
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geduldigen  Studi- 
ums und  seine 
Kraft  ist  die  Kraft 
gereifter  Erfahrung. 

Crawhalls  Zeich- 
nungen lassen 
nichts  zu  wünschen 
übrig.  Sie  sind  nicht 
nur  durchaus  ori- 
ginell in  Entwurf 
und  Behandlung 
sondern  sie  be- 
zeugen auch  ein 
raffiniertes  künst- 
lerisches Gefühl. 

Er  malt  seine  Bil- 
der, wie  er  siehand- 
bereit  findet,  und 
notiert  jede  Ein- 
zelheit, welche  die 
Wirkung  erhöhen 
kann.  Wo  er  Be- 
wegung ausdrückt, 
gibt  er  seinen 

Figuren  außer-  Joseph  Crawhall,  Pferdegruppe 

ordentliche  Leben- 
digkeit und  Leichtigkeit.  Sein  Hauptmotiv  ist  stets  genau  definiert, 
während  der  Hintergrund  häufig  durch  ein  paar  rasche  Pinselstriche  ange- 
deutet ist.  Bisweilen  gibt  er  überhaupt  keinen  genauen  Umriß,  doch  sieht 
man  durch  den  Wirbel  der  Bewegung  die  Form  genügend  und  sogar  mit 
großer  Feinheit  angedeutet.  Gerade  diese  Studien  sind  meiner  Ansicht  nach 
seine  anziehendsten  Arbeiten.  Sein  Lieblingsmaterial,  Wasserfarbe,  eignet 
sich  glänzend  für  die  eigenartige  Feinheit  seiner  Pinselführung,  und  seine 
Technik  zeigt  seltene  Vollendung.  Er  setzt  die  Farbe  in  dünnen  Tönen  auf, 
indem  er  den  Gegensätzen  von  Licht  und  Schatten  besondere  Aufmerksamkeit 
zuwendet,  wobei  er  aber  ungleich  einigen  anderen  Mitgliedern  der  Glasgow- 
schule die  Lichter  nicht  in  Flecken  aufträgt. 

Es  ist  wohl  bekannt,  daß  Crawhall  eine  Zeitlang  intim  mit  den  Glasgow- 
Jungen  verbunden  war.  Das  Band  der  Sympathie,  das  ihn  an  diese  Gruppe 
fesselt,  ist  leicht  zu  erkennen.  Wir  wollen  nun  einige  Punkte  von  Crawhalls 
Laufbahn  betrachten,  welche  gewissermaßen  die  Kraft  und  Frische  seiner 
Malerei  erklären.  Man  kann  wohl  von  ihm  sagen,  daß  er  innerhalb  gewisser 
Grenzen  sich  selbst  gelehrt  hat,  doch  genoß  er  die  Vorteile  sowohl  der 
Vererbung  als  auch  des  guten  Beispieles  und  obgleich  sich  sein  Talent  in 
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ganz  anderer 
Richtung  ent- 
wickelte als  das 
seines  Vaters, 
unterliegt  doch 
der  Nutzen  der 
frühen  Ausbil- 
dung seiner  Gei- 
steskraft keinem 
Zweifel. 

Der  Aus- 
druck ,, selbstge- 
lehrt“ bedeutet 
im  Grunde  ge- 
nommen die  freie 
Ausübung  des 
Verstandes  und 
das  sorgfältige 
Studium  der  von 
der  Natur  erteil- 
ten Lehren. 
Wenn  der  Schü- 
ler den  Vorteil  hat,  sein  Wissen  direkt  an  der  Quelle  zu  schöpfen, 
kann  er  sich  wohl  von  der  herkömmlichen  Schablone  losmachen. 
Unter  den  von  der  Mühle  der  akademischen  Erziehung  vorgeschrie- 
benen Regeln  steht  obenan  die  Unterdrückung  des  Selbst:  die  natür- 
liche Beobachtungsgabe  des  Schülers  wird  nicht  anerkannt.  Andrer- 
seits erreicht  das  Talent,  welchem  freier  Spielraum  gelassen  wird,  eine  ihm 
allein  eigene  Kraft  und  Schönheit.  Man  mag  ihm  wohl  manchmal 
Überschwänglichkeit  vorwerfen,  dann  kommt  aber  die  Hand  der  Erfahrung, 
um  zu  stutzen  uud  umzugestalten,  zu  kräftigen  und  zu  bekräftigen.  Wie  die 
meisten  schottischen  Maler  ging  Crawhall  zur  richtigen  Zeit  nach  Paris, 
doch  ist  von  dem  Einflüsse  seines  Aufenthaltes  daselbst  in  seinem  Werke 
keine  Spur  zu  Anden.  Seit  jener  Zeit  ist  er  viel  in  der  Welt  herumgereist 
und  die  Wärme  und  der  Glanz  des  Südens  hat  manches  seiner  Gemälde 
angeregt.  Er  hat  „neue  Gefilde“  an  der  Nordküste  Afrikas  gesucht  und  hat 
mit  lebendigem  Pinsel  Szenen  und  Typen  abgebildet,  die  er  auf  seinen 
Pilgerfahrten  angetroffen. 

Von  jeher  hat  der  Osten  einen  mächtigen  Reiz  ausgeübt  und  die 
empfängliche  Natur  des  Künstlers  befähigt  ihn,  die  wilde  Schönheit  der 
halbzivilisierten  Rassen,  welche  die  Wüste  bevölkern,  vollauf  zu  würdigen. 
Die  Maler  von  Sujets  aus  dem  Oriente,  welcher  Nationalität  sie  auch  immer 
seien,  haben  sich  stets  schnell  den  malerischen  Gebräuchen  des  östlichen 
Lebens  angepaßt  und  sind  sie  dann  nicht  mehr  in  der  Lage,  nach  dem  Osten 
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zu  reisen,  so  ist  er 
doch  für  sie  eine 
geheimnisvolle,  uner- 
schöpfliche Schatz- 
kammer von  unerfüllten 
Träumen.  Englische 
Szenen  und  englische 
Landschaft  jedoch  blei- 
ben dem  englischen 
Maler  wert,  wie  weit 
er  auch  gereist  sein 
mag,  und  dies  ist  nur 
recht  und  billig,  denn 
das  ländliche  Eng- 
land bietet  malerische 
Züge  und  eine  ruhige 
Naturanmut  wie  keine 
Gegend  auf  dem  Fest- 
lande. Es  ereignet  sich 
so  häufig,  daß,  wenn 
fremde  Künstler  ihre 
Eindrücke  englischer 
Szenerie  wiedergeben, 
diese  Bilder  dem  Publi- 
kum wie  eine  Offen- 
barung erscheinen.  Die 
Themse  zwischen  Lon- 


don Bridge  und  West-  Joseph  Crawhall,  Pferd  im  Stalle 

minster  bietet  dem 

Maler  unendliches  Material.  Die  englischen  Maler  ragen  im  allgemeinen 
nicht  als  Koloristen  im  vollen  Sinne  des  Wortes  hervor  und  deshalb  mißglückt 
es  ihnen  häufig,  die  zahllosen  Licht-  und  Lufteffekte  wiederzugeben,  welche 
ihre  französischen  Kollegen  so  rasch  und  genau  notieren. 

Ich  habe  von  vielen  Seiten  in  England  Klagen  über  die  ,, Häßlichkeit“ 
jenes  Teiles  des  Themseufers  gehört,  der  sich  von  Richmond  nach  Battersea 
erstreckt.  Wer  aber  würde  es  wagen,  die  künstlerische  Schönheit  der  alten  Kew 
Brücke  zu  leugnen,  wie  Frank  Brangwyn  sie  in  seinem  berühmten  Bilde 
darstellt  und  dies  nicht  etwa  durch  das  Spiel  seiner  Einbildungskraft,  sondern 
durch  die  klare  Vorführung  von  Tatsachen.  So  wie  er  uns  den  Glanz  und 
Prunk  des  Orients  zeigt,  so  gibt  er  uns  auch  einen  Einblick  in  die  ruhigere 
Schönheit  der  Heimat. 

Crawhall  erreicht  ein  ähnliches  Resultat  auf  seinem  eigenen  Gebiete  und 
malt  jene  Szenen,  welchen  unser  Auge  auf  einem  Spaziergang  im  Lande 
begegnet,  anheimelnde  Vorfälle  aus  dem  Alltagsleben  ehrlicher  Arbeit,  und 
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die  Genossenschaft  von  Mensch  und  Tier.  Der  eigentümliche  Reiz,  welchen 
er  derartigen  Szenen  verleiht,  entspringt  jenem  feinen,  künstlerischen  Gefühle, 
welches  jeden  Gesichtspunkt  einschließt.  Es  gibt  eine  gewisse  Art  der 

Malerei,  welche  sich  am 
besten  als  ein  Zusammen- 
fassen des  Form-  und  Inhalts- 
wesens der  Natur  bezeich- 
nen läßt.  Sie  erfordert  einen 
Geist,  der,  anstatt  das  Ab- 
strakte zu  studieren,  die  Be- 
obachtung des  Konkreten 
pflegt.  Dieser  Art  ist  die 
Kunst  Joseph  Crawhalls. 

Wie  bereits  erwähnt,  ist 
Crawhall  besonders  erfolg- 
reich in  der  Wiedergabe  indi- 
viduellen Charakters  und 
nirgends  fällt  dies  mehr  auf 
als  in  seinen  reizenden 
Studien  von  Vögeln.  Die 
mächtigen  Instinkte,  auf 
denen  ihr  ganzes  Dasein  ba- 
siert, die  ihnen  eigene  Klug- 
heit, Vorsicht  und  Vorsorge, 
die  Treue  und  das  gewisse 
Moralgefühl,  welches  wir  in 
dem  Federvolk  so  entwickelt 
Anden,  alles  dies  macht  ihr 
Leben  und  ihre  Gewohn- 
heiten zu  einem  der  inter- 
joseph  Crawhall,  Papageien  cssantcstcn  aller  Probleme 

der  Natur.  In  den  verschie- 
denen Vogelgattungen  Anden  wir  die  Gegenstücke  zu  gewissen  Klassen  von 
Individuen.  So  werden  die  Eule  und  der  Storch  allgemein  als  Repräsentanten 
der  Weisheit  und  Würde  angesehen;  die  Elster  und  die  Dohle  sind  die  Industrie- 
ritter; der  Kuckuck  ist  der  unverbesserliche  Zigeuner  und  die  Raubvögel  bilden 
die  kriminelle  Bevölkerung.  Die  häuslichen  Tugenden  sowie  die  daraus 
erwachsende  Eifersucht  und  häuslicher  Zwist  sind  in  der  Taube  verkörpert 
und  der  Geflügelhof  spiegelt  jede  bekannte  Phase  des  Familienlebens  auf 
Erden  in  einer  wahrhaft  verblüffenden  Konglomeration  von  Typen  und 
Charakteren. 

Crawhall  malt  alle  diese  Vögelcharaktere  mit  einem  Einblick  in  ihr 
wahres  Wesen,  welcher  beweist,  wie  genau  er  sie  beobachtet  hat.  Seine 
Dohle  ist  der  lustige  Spitzbube,  der  von  seinem  Mutterwitz  lebt  und  sich  an 
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dem  Unbehagen  eines  seiner  Opfer  oder  an  der  Ausübung  einer  List  weidet. 
Seinen  Kollegen  in  der  Literatur  findet  man  in  den  Ingoldsby-Sagen,  welche 
die  Dohle  von  Rheims  zum  Range  einer  historischen  Persönlichkeit  erhoben 


Joseph  Crawhall,  Stierkampf 

haben.  Und  seine  Papageien  drücken  die  reizbare  Eitelkeit  des  überlegenen 
und  selbstbewußten  Verstandes  aus.  In  jenen  Zeichnungen,  wo  Crawhall 
sich  mit  dem  Gruppieren  von  Pferden  beschäftigt,  zeigt  er  eine  Leichtigkeit 
in  der  Behandlung  eines  Sujets,  welche  seinen  Bildern  große  Originalität 
verleiht.  Selbst  dem  abgeleierten  Motiv  eines  Pferdemarktes  weiß  er  ganz 
neues  Interesse  zu  verleihen. 

Was  seine  Malmethode  selbst  betrifft,  so  ist  ihre  glänzende  Technik 
ebenso  unaufdringlich,  als  sie  jeder  Übertreibung  bar  ist.  Jenem  Teil  des 
Publikums,  welcher  seine  Augen  nicht  zu  gebrauchen  versteht,  werden 
Crawhalls  Bilder  nicht  viel  zu  sagen  haben;  für  den  aufmerksamen  Beob- 
achter jedoch  sind  sie  kostbare  Juwelen. 
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Joseph  Crawhall,  Vierspännige  Kutsche 


DEUTSCHE  SCHMELZARBEITEN  DES 
MITTELALTERS  VON  ALOIS  RIEGL  Sfr 


IE  mittelalterliche  Kunst  zählt  gleich  der  altorientali- 
schen zu  den  Typenkünsten.  Nicht  allein  in 
Byzanz,  sondern  auch  im  Abendlande  war  das 
Ziel  des  Künstlers  im  Mittelalter  genau  ent- 
gegengesetzt demjenigen  seines  modernen  Epi- 
gonen: trachtet  der  Künstler  von  heute  mit 
allen  Kräften,  die  ,, persönliche  Note“  zu 
betonen  und  wird  diese  höchste  Individuali- 
sierung seiner  Leistung  auch  vom  Publikum  als 
selbstverständlich  erwartet,  so  war  es  das 
Bestreben  seines  mittelalterlichen  Vorfahren 
gewesen,  jede  subjektive  Willkür  im  Kunstschaffen  peinlich  zu  vermeiden 
und  in  Stoff  und  Auffassung,  Formmotiven  und  Farbengebung  bloß  dasjenige 
vorzubringen,  was  allen  zu  seinem  engeren  oder  weiteren  Kreise  Gehörigen 
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Joseph  Crawhall,  Stierkampf  in  Algeciras 


bekannt  war  und  von  allen  zu  schauen  gewünscht  wurde.  Der  zwingende 
Reiz  der  mittelalterlichen  Kunstwerke  auf  den  'modernen  Beschauer  ruht 
daher  auch  zum  großen  Teile  auf  dem  Eindrücke  der  absoluten  Sicherheit, 
des  Nichtandersseinkönnens,  den  diese  Werke  noch  heute  erwecken. 

Aber  selbst  abgesehen  von  einzelnen  Ausnahmen,  wie  sie  namentlich 
in  der  ersten  Hälfte  des  XIII.  Jahrhunderts  fast  eine  Revolution  hervorzurufen 
am  Wege  schienen,  konnte  das  persönliche  Moment  auch  im  mittelalterlichen 
Kunstschaffen  schon  darum  nicht  so  ganz  und  gar  gefehlt  haben,  als  es  ja 
sonst  nicht  zu  einer  Entwicklung  gekommen  wäre,  wie  sie  durch  die  kunst- 
geschichtliche Forschung  längst  festgestellt  worden  ist.  Wenn  selbst  die 
Notare  der  Kaiserurkunden  in  den  typischen  Formeln  einzelne  Lieblings- 
wendungen und  Ausdrücke  einzuflechten  wußten,  an  denen  die  moderne 
diplomatische  Forschung,  ihre  wenn  auch  anonymen  Individualitäten  fest- 
zustellen vermocht  hat,  so  wird  man  dies  um  so  eher  von  den  Vorgängen 
bei  der  Entstehung  von  Kunstwerken  voraussetzen  müssen.  Wenn  aber 
bis  jetzt  noch  kein  Gebiet  der  letzteren  so  eingehend  wie  die  Kaiserurkunden 
auf  die  Individualitäten  der  einst  an  seinem  Zustandekommen  beteiligt 
gewesenen  Kräfte  behandelt  werden  konnte,  so  liegt  dies  hauptsächlich  an 
der  Schwierigkeit,  die  der  Datierung  in  den  häuflgsten  Fällen  entbehrenden 
Kunstwerke  zu  kleineren  zeitlichen  und  lokalen  Gruppen  zusammenzufassen. 
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was  bei  den  Urkunden  schon  äußerlich  durch  die  meist  vorhandene  Datierung 
ermöglicht  erscheint.  Photographien  können  da  die  notwendige  Vergleichung 
nur  in  beschränktem  Maße  fördern,  da  sie  die  oft  entscheidende  Farbenwirkung 

her  üblich  gewesen  war,  ein 
Album  ihrer  hervorragendsten 
Schaustücke  herausgaben, 
sondern  sich  im  wesentlichen 
auf  die  Publikation  der  ver- 
sammelt gewesenen  Vertreter 
eines  einzigen  Kunstzweiges 
beschränkten, 
diese  aber  in 
erschöpfen- 
der Weise 
und  unter  Be- 
arbeitung 
nach  kunst- 
wissenschaftlicher Methode 
vor  das  Publikum  brachten, 
brauchen  sie  nach  dem  Er- 
folge, den  sie  damit  errangen, 
nicht  mehr  zu  rechtfertigen. 
Auf  welches  Gebiet  die  Wahl 
fallen  sollte,  konnte  nicht  einen 
Augenblick  zweifelhaft  sein; 
es  waren  die  deutschen  Email- 
arbeiten des  XII.  und  XIII. 
Jahrhunderts,  die  ja 


nicht  hinlänglich  wiederge- 
ben. Am  fruchtbarsten  haben 
sich  nach  dieser  Richtung 
bisher  noch  immer  Ausstel- 
lungen von  lokalem  Charakter 
erwiesen,  sofern  sie  mit  Um- 
sicht und  Vorbedacht  zu- 
sammenge- 
stellt wur  - jiS 

den.  Solches 
hatte  be- 
kanntlich in 
außerordent- 
lichem Maße 

bei  der  Düsseldorfer  Aus- 
stellung des  Jahres  1902  zu- 
getroffen und  diesem  Um- 
stande hat  auch  die  kunst- 
geschichtliche Forschung  das 
überaus  wertvolle  Ergebnis 
zu  verdanken,  das  kürzlich 
Otto  von  Falke  im  Vereine 
mit  Heinrich  Frauberger  in 
einem  mit  der  Überschrift 
dieses  Aufsatzes  gleichlautend 
betitelten  Werke*  niederge- 
legt hat. 

Daß  die  Veranstalter  der 
Ausstellung  nicht,  wie  es  bis- 
in stand  gesetzt,  an  die  hundert  Originalarbeiten  aus  engbegrenztem  Bezirk 
und  in  nicht  viel  längerer  Zeit  als  im  Laufe  eines  Jahrhunderts  entstanden, 
auf  das  genaueste  zu  untersuchen  und  untereinander  zu  vergleichen.  Das 
Ergebnis  war  nicht  allein  Ermittlung  einer  wohldatierten  Entwicklungsreihe, 
sondern  sogar  die  Feststellung  einzelner  Künstlerpersönlichkeiten,  wie 
wir  sie  innerhalb  der  mittelalterlichen  Kunst  bisher  nur  auf  einem  Gebiete 
— der  Miniaturmalerei  — und  selbst  hier  nicht  in  so  umfassendem  Maße  zu 
gewinnen  vermocht  haben. 

Um  die  Ausführungen  über  die  Kölner  Emailschule,  die  den  Kern  des 
Werkes  bilden,  gruppiert  sich  eine  Anzahl  kurzer  Kapitel,  die  einerseits  die 


Egbertkreuz  in 
Maastricht 


zum 

größten  und  wichtigsten  Teile 
ihre  Entstehung  in  den  Rhein- 
landen gefunden  haben.  Da- 
durch wurde  Otto  von  Falke 


* Deutsche  Schmelzarbeiten  des  Mittelalters  und  andere  Kunstwerke  der  Kunsthistorischen  Ausstellung 
zu  Düsseldorf  1904,  herausgegeben  von  Otto  von  Falke  und  Heinrich  Frauberger.  Mit  130  Lichtdrucktafeln, 
25  farbigen  Lichtdrucktafeln  und  25  Textabbildungen.  Frankfurt  a.  M.  1904,  Jos.  Baer  & Heinr.  Keller. 
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Vorstadien,  andrerseits  das  Ausklingen  der  deutsch-rheinischen  Emailkunst 
im  Mittelalter  beleuchten  sollen  und  die  drittens  bestimmt  sind,  durch 
Skizzierung  der  Eigentümlichkeiten  anderer  gleichzeitiger  Emailschulen 
namentlich  der  lothringischen,  die 
spezifische  Art  der  Kölner  um  so 
plastischer  hervortreten  zu  lassen. 

Daß  die  rheinische  Emailkunst  des 
XII.  Jahrhunderts  nicht  aus  einer  freien 
Erfindung  der  Deutschen  jener  Zeit 
hervorgegangen  ist,  sondern  mittelbar 
oder  unmittelbar  durch  das  Beispiel 
der  historischen  Emailwerke  der  Mittel- 
meerkunst provoziert  wurde,  ist  auch 
Falke  nicht  im  geringsten  zweifelhaft 
geblieben.  Er  hebt  ausdrücklich  hervor, 
daß  selbst  eine  so  spezifische  Eigen- 
schaft des  rheinischen  Emails,  wie  die 
Grubentechnik  auf  Kupfer,  bereits  an 
römischen  Emails  der  vorkonstantini- 
schenZeit  nachzuweisen  ist.  Aber  einen 
ununterbrochenen  Zusammenhang  mit 
dieser  kaiserrömischen  Emailkunst 
glaubt  Falke  für  die  rheinische  doch 
ablehnen  zu  sollen,  weil  seit  dem 
IV.  Jahrhundert  im  römischen  Welt- 
reiche das  Email  durch  das  „Zellen- 
mosaik“, das  ist  durch  Einlage  flacher,  farbiger  Steine,  namentlich 
Granaten,  in  Gold  oder  Goldbronze,  ersetzt  worden  ist.  Eine  zusammen- 
hängende Kette  deutscher  Emailübung  scheint  ihm  erst  seit  der  karolingischen 
Zeit  nachweisbar,  und  da  war  es  nicht  mehr  das  Grubenemail  auf  Kupfer, 
sondern  das  Zellenemail  auf  Gold,  das  man  seit  Karls  des  Großen  Zeit  in 

Deutschland  herzustellen  wußte  und 
dessen  Kenntnis  und  Gebrauch  auf 
deutschem  Boden  Falke  durch  nahezu 
drei  Jahrhunderte,  vom  Ende  des  VIII. 
bis  zur  Mitte  des  XI.,  an  einer  Reihe 
von  Denkmalen  (Abbildung  Seite  lo) 
verfolgen  konnte.  Das  Zellenemail  auf 
Gold  hat  aber  damals  und  durch  das 
ganze  Mittelalter  hindurch  die  spezi- 
fisch byzantinische  Emaillierkunst  ge- 
bildet und  Falke  zweifelt  infolgedessen  nicht  daran,  daß  es  Anregungen 
von  oströmischer  Seite  gewesen  sind,  die  in  Deutschland  zunächst  durch 
drei  Jahrhunderte  eine  strengere  Nachahmung  der  Vorbilder,  seit  dem 

2* 


Scheibenfibel  aus 
Kettlach,  Sammlung 
Frank  in  Graz 


Scheibenfibel  aus 
der  Vorstadt  Perau  bei 
Villach,  Städtisches 
Museum  zu  Villach 


Kreuzbehälter  aus  der  Sammlung  Oppenheim, 
Byzanz,  VIII.  Jahrhundert 
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Abdinghofer  Tragaltar  in  Paderborn,  von  Rogkerus  aus  Helmershausen,  um  iii8 


XII.  Jahrhundert  aber  eine  eigenartige  „nationale“  Emailkunst  hervor- 
gerufen haben. 

Diese  einleitenden  Ausführungen,  die  den  eigentlichen  Kern  von  Falkes 
Ergebnissen  nur  flüchtig  berühren,  möchten  einige  Ergänzungen  erfahren. 
Fürs  erste  ist  es  noch  nicht  ausgemacht,  daß  die  römische  Emailkunst  seit 
dem  IV.  Jahrhundert  so  ganz  und  gar  durch  die  Granateinlage  verdrängt 
worden  wäre,  wir  besitzen  vielmehr  eine  Anzahl  von  Emailarbeiten,  deren 
Entstehung  nicht  anders  als  in  den  Jahrhunderten  des  merowingischen  Zeit- 
alters (VI. — VIII.)  untergebracht  werden  kann.  Ist  ihre  Zahl  auch  noch  immer 
so  gering,  daß  wir  keinen  rechten  Entwicklungsgang  und  noch  weniger  einen 
lokalen  Zusammenhang  daraus  gewinnen  können,  so  bleibt  dadurch  doch 
so  viel  erwiesen,  daß  nördlich  der  Alpen  auch  vor  dem  Ende  des  VIII.  Jahr- 
hunderts das  Bewußtsein  von  der  Möglichkeit  einer  farbigen  Emailverzierung 
auf  Metall  niemals  ganz  verloren  gegangen  ist.  Weit  wichtiger  für  unsere 
Frage  scheint  mir  aber  der  Umstand  zu  sein,  daß  die  karolingische  Zeit 
nördlich  der  Alpen  nicht  allein  den  Gebrauch  des  Zellenemails  auf  Gold  nach 
byzantinischer  Art,  sondern  auch  das  Grubenemail  auf  Kupfer,  und  zwar 
genau  in  der  seit  dem  XII.  Jahrhundert  dem  rheinischen  (und  französischen) 


Detail  vom  Tragaltar  des  Eilbertus,  Köln,  um  ir3o 
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Email  eigenen  Technik 
gekannt  hat.  Wir  besitzen 
namentlich  aus  dem 
IX.  Jahrhundert  zahl- 
reiche bronzene  Scheiben- 
fibeln, auf  denen  mit  gra- 
vierter Zeichnung  eine 
Tierfigur  in  der  Platte 
stehen  gelassen,  der 
Grund  ringsum  aber  in 
Gruben  ausgehoben  und 
mit  Email  gefüllt  er- 
scheint. Zwei  Beispiele 
mögen  die  Gattung  ver- 
anschaulichen : Abbil- 

dung Seite  1 1 zeigt  einen 
Vogel  mit  zurückgewen- 
detem Kopf  und  einem 
Zweig  im  Schnabel,  mit 
gravierter  und  gepunzter  Zeichnung  auf  verschiedenfarbig  emailliertem 
Grunde;  die  Abbildung  daneben  enthält  einen  Vierfüßler  mit  gepunzter 
Andeutung  des  Fells.  An  den  gleichen  Fundstätten  begegnen  wir  daneben 
in  geringerer  Zahl  auch  Stücken,  die  in  Zellenemail  verziert  sind;  ja  sogar 
das  gemischte  Email  ist  nicht  selten  darunter  vertreten. 

Solche  Emailgegenstände  sind  namentlich  in  den  Ostalpenländern*  zahl- 
reich zu  tage  gelangt;  aber  auch  nach  Oberitalien  einerseits,  nach  dem 
Rheine  und  bis  England  andererseits  erstrecken  sich  ihre  Fundstätten  und 

* In  den  Ostalpenländern  sind  die  einschlägigen  Funde  fast  ausschließlich  aus  Gräbern  an  das  Licht 
gekommen,  die  mit  hoher  Wahrscheinlichkeit  den  Slaven  zugeschrieben  werden.  Es  ist  mir  aber  längst 
aufgefallen,  daß  sie  nicht  allein  in  den  tschechischen,  sondern  auch  in  den  dalmatinischen  Slavengräbern,  wo  man 
sie  mit  Rücksicht  auf  die  unverkennbare  byzantinische  Beimischung  in  ihrem  Charakter  am  ehesten  vermuten 
würde,  soweit  mir  bis  jetzt  bekannt,  nicht  angetroffen  wurden;  dagegen  sind  mehrfache  Fundstätten  dieser  Art 
vom  oberitalienischen  Boden  bekannt  geworden.  Infolgedessen  hatte  es  für  mich  nichts  Überraschendes,  im 
Jahre  1897  eine  Anzahl  von  Exemplaren  der  gleichen  Art  als  Mainzer  Fundstücke  im  Mainzer  Museum  anzu- 
treffen, von  denen  seither  Paul  Reinecke  in  den  Mitteilungen  der  Wiener  Anthropologischen  Gesellschaft, 
1899,  S.  35  ff.,  eine  Auswahl  publiziert  hat;  und  einmal  darauf  aufmerksam  geworden,  habe  ich  nicht  allein  in  den 
rheinischen  Sammlungen  von  Wiesbaden  bis  Belgien  mehrere  Dutzend  ähnlicher  Scheibenfibeln  gefunden, 
sondern  auch  in  England  eine  Reihe  solcher  aus  angelsächsischen  Gräbern  feststellen  können.  Eine  Publikation 
der  ganzen  Gruppe  im  II.  Teile  der  „Spätrömischen  Kunstindustrie  nach  den  Funden  in  Österreich-Ungarn“ 
steht  in  Vorbereitung. 


Detail  vom  Tragaltar  des  Eilbertus,  Köln,  um  1130 


Beschläge  vom  Maurinus-Schrein  in  Köln,  Meister  Fridericus,  um  1180 


14 


Detail  vom  Mauritius-Tragaltar  des  Eilbertus 


insbesondere  das  Rheintal  entlang,  von  Kehl  abwärts  bis  in  die  Niederlande, 
begegnet  man  in  den  meisten  Sammlungen  Vertretern  dieser  Gattung.  Es  ist 
hier  nicht  der  Ort,  auf  die  Frage  nach  ihrer  Provenienz  näher  einzugehen;* 
wir  dürfen  uns  mit  der  Feststellung  der  Tatsache  begnügen,  daß  man  in 
den  Rheinlanden  bereits  im  IX.  Jahrhundert  Grubenemails  auf  Kupfer  mit 
ausgesparten  gravierten  Figuren  auf  farbigem  Grunde  gekannt  hat.  Von  den 

* Der  älteste  Fund  dieser  Art  ist  der  Kettlacher  (Archiv  für  Kunde  österreichischer  Geschichtsquellen  1854), 
nach  welchem  auch  die  fragliche  Gattung  von  Email  vielfach  benannt  wurde.  Die  prähistorische  Forschung 
hat  sich  damit  wiederholt  beschäftigt,  doch  war  man  lange  geneigt,  ihre  Entstehungszeit  viel  zu  hoch  in  die 
Völkerwanderungszeit  hinaufzudatieren.  Aus  kunsthistorischen  Erwägungen  ist  an  eine  Entstehung  derselben 
vor  der  Mitte  des  VIII.  Jahrhunderts  kaum  zu  denken:  die  große  Masse  wird  wohl  erst  im  IX.  Jahrhundert 
in  die  Erde  versenkt  worden  sein,  doch  wird  man  andererseits  mit  den  spätesten  darunter  nicht  über  das 
X.  Jahrhundert  in  der  Datierung  hinausgehen  dürfen. 


Detail  vom  Gregorius-Tragaltar  des  Fridericus 


Dreikönig-Schrein  im  Kölner  Dom,  Köln,  um  1180  — 1210 


durch  Falke  bekannt  gemachten  Gegenständen  steht  das  Reliquiar  von 
Enger  aus  dem  Ende  des  VIII.  Jahrhunderts  offenbar  mit  jener  Gruppe  in 
Verbindung;  es  trägt  zwar  Zellenemail  auf  Gold,  aber  die  Beschaffenheit 
der  Emailmasse  ist  augenscheinlich  die  gleiche. 

Die  genannte  karolingische  Grubenemailgattung  bildet  somit  unzweifel- 
haft einen  technischen  Vorläufer  des  rheinischen  Emails  des  XII.  Jahrhunderts, 
Schwieriger  erscheint  es,  die  Fäden  bloßzulegen,  die  eine  Verbindung  zwischen 


Vom  Albinus-Schrein  in  Köln,  um  1186 
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beiden  Gruppen  über  das  XI.  Jahrhundert 
hinweg  hersteilen.  Von  dem  durch  Falke 
publizierten  Material  wäre  da  bloß  der 
Andreas-Tragaltar  zu  Trier  zu  erwähnen, 
der  wenigstens  nach  einer  Richtung  Anhalts- 
punkte an  die  Hand  geben  könnte,  doch 
würde  es  zu  weit  führen,  an  dieser  Stelle 
darauf  einzugehen. 

Da  es  an  deutschen  Emaildenkmalen 
aus  dem  XI.  Jahrhundert  in  der  Düssel- 
dorfer Ausstellung  gebrach,  hat  Falke  dafür 
die  in  die  gleiche  Zeit  fallenden  Niellowerke 
des  Mönches  Rogkerus  von  Helmershausen 
in  die  Publikation  aufgenommen.  Wir 
können  ihm  nicht  genug  dafür  danken,  nicht 
so  sehr  darum,  weil  man  in  ihrem  Erzeuger 
seit  Ilgs  Herausgabe  von  Theophilus’  diver- 
sarum  artium  schedula  den  Autor  dieser 
unschätzbaren  Quellenschrift  vermutet,  son- 
dern weil  man  an  diesen  höchst  merk- 
würdigen Nielloarbeiten  schärfer  und  greif- 
barer als  irgendwo  beobachten  kann,  worauf 
es  dem  deutschen  Meister  zum  Unter- 
schiede von  seinem  byzantinischen  Kollegen 
bei  der  Behandlung  der  Figuren  ankam. 
Während  der  Oströmer  (Abbildung  Seite  1 1) 
die  einzelnen  Glieder  des  Körpers  unter 
einer  uniformen  farbigen  Hülle  verschwinden 
läßt,  in  der  die  linear  angedeuteten  Falten 
bloß  eine  flüchtige  Anweisung  auf  die 
Tiefendimension  geben,  zeigt  sich  Rogkerus 
(Abbildung  Seite  12)  bemüht,  sich  über 
jedes  erhabene  Glied  unter  der  Gewandung 
im  einzelnen  klar  zu  werden,  dasselbe  zu 
umgrenzen  und  durch  entsprechende  Be- 
handlung der  Fältelung  zu  modellieren.  Daß 
dadurch  alle  Glieder  in  gleiche  Reliefhöhe 
gebracht  wurden,  scheint  uns  heute  freilich 
vom  Standpunkte  der  (subjektiven)  Natur- 
wahrheit störend,  und  wir  sind  daher  geneigt, 
den  Byzantiner,  der  die  Einzelheiten  hinter 
dem  farbigen  Gesamteindruck  verschwinden 
ließ,  für  den  reiferen  Künstler  zu  halten.  Man  braucht  aber  bloß  die  darauf- 
folgende Entwicklung  an  den  Emails  des  XII.  Jahrhunderts  zu  verfolgen. 


Maurinus-Schrein  in  Köln,  Eckpfeilerplatte 
von  Fridericus,  um  1180 
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um  einzusehen,  daß 
es  der  Weg  des 
Deutschen  war,  der 
aufwärts  zur  Renais- 
sance geführt  hat, 
während  der  Byzan- 
tiner über  die  spät- 
römische Entwick- 
lungsstufe niemals 
wesentlich  hinausge- 
kommen ist. 

So  gelangt  Falke 
zu  seiner  eigentlichen 
Aufgabe:  der  Dar- 

stellung der  Entwick- 
lung des  rheinischen 
Emails  seit  dem 
XII.  Jahrhundert.  Da 
er  dieses  aus  dem  by- 
zantinischen hervor- 
gegangen sein  läßt 
und  die  karolingische 
Zwischenstufe,  von  der 
vorhin  die  Rede  war,  seine  Beachtung  nicht  gefunden  hat,  sah  er 
sich  genötigt,  vor  allem  den  Unterschied  zwischen  dem  byzantinischen 
Email  und  dem  deutsch-rheinischen  des  XII.  Jahrhunderts  festzustellen. 
Mit  Recht  weist  er  die  hiefür  in  der  Regel  geltend  gemachte  einfache 
Entgegensetzung  von  Grubenschmelz  und  Zellenschmelz  als  ungenügend 
zurück,  da  es  ja  in  der  Tat  für  den  künstlerischen  Effekt  in  keiner  Weise 
darauf  ankommt,  ob  die  Vertiefung  für  das  schmelzflüssige  Email  eine  durch 
den  Stichel  ausgehobene  Grube  oder  eine  durch  Treiben  eingetiefte  oder 
durch  hochkant  aufgelötete  Stege  eingefriedete  Zelle  bildet.  Als  das 
Entscheidende  erscheint  ihm  vielmehr  das  Rohmaterial  des  Rezipienten:  bei 
den  Deutschen  Kupfer,  bei  den  Oströmern  Gold.  Streng  genommen  ist  das 
zwar  nicht  ganz  richtig,  denn  wie  die  Deutschen  gelegentlich  Goldschmelz, 
so  haben  die  Byzantiner  vereinzelt  auch  Kupferschmelz  hergestellt,  wofür  als 
eines  der  bekanntesten  Beispiele  die  Schüssel  mit  arabischen  Inschriften  im 
Innsbrucker  Ferdinandeum  genannt  sein  mag.  Aber  im  großen  und  ganzen 
trifft  die  Scheidung  zu  und  auch  die  Folge,  die  diese  Wahl  des  Rezipienten  auf 
jene  der  Emailmasse  gehabt  hat  — bei  den  Deutschen  opaker,  bei  den 
Byzantinern  verhältnismäßig  translucider  Schmelz — hat  Falke  treffend  hervor- 
gehoben, wozu  vielleicht  noch  der  verschiedene  Effekt  — bei  den  Deutschen 
ein  matteres,  bei  den  Byzantinern  ein  glänzenderes  Aussehen  der  Ober- 
fläche — als  da  und  dort  von  vornherein  schon  in  der  Kunstabsicht  gelegen 


Detail  von  der  linken  Dachseite  des  Heribert-Schreines  in  Deutz, 
um  1155 
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und  nicht  bloß  durch  den  technischen  Weg  herbeigeführt  bezeichnet  werden 
könnte.  Ich  möchte  aber  außerdem  noch  ein  Unterscheidungsmoment  hinzu- 
fügen, das  mit  besonderer  Schärfe  betont  zu  werden  verdient. 

Spricht  man  von  byzan- 
tinischem Zellenemail,  so 
denkt  man  dabei  vornehmlich 


an  die  feinen  Goldlinien,  durch 
welche  die  einzelnen  Farb- 
felder  voneinander  getrennt 
und  durchzogen  sind.  Diese 
Linien  (Abbildung  Seite  ii) 
geben 
zwar  ge- 
wisser- 
maßen 
eine  An- 
deutung 
von  Mo- 
dellierung 

und  damit  von  der  dritten 
Dimension,  aber  der  Ein- 
druck, den  sie  gewähren, 
bleibt  doch  wesentlich  ein 
farbiger,  zweidimensionaler. 
In  breiten  Flächen  dagegen 
tritt  das  Metall  (Gold)  hier 
nur  im  Grunde  auf,  der  dann 
eben  auch  nur  als  ein  flaches 
Farbfeld  wirkt.  Das  rheini- 
sche Email  zeigt  dagegen 
ganze  Figuren  in  zusammen- 
hängenden Goldbronze- 
flächen, mitgravierter  Model- 
lierung, auf  farbigem  Grunde 
(Abbildung  Seite  13  oben). 
Diese  gravierten  Linien, 


Kreuz  des  Godefroiy  de 
Claire,  British  Museum 


denen  überdies  von  Anbeginn 
nicht  selten  durch  Einschmel- 
zen von  Färb e eine  auffallende 
Breite  und  Wirkungskraft 
gegeben  wurde,  verleihen 
nun  den  gewissermaßen 
farblosen  (weil  in  Carnation 
und  Gewandung  einheit- 
lich — 
Gold- 
bronze- 
ton — ge- 
färbten) 
Figuren 
eine  ganz 
andere 

Modellierung  und  damit 
Tiefenwirkung,  als  den 
Figuren  des  byzantinischen 
Emails  eigen  ist.  Allerdings 
war  auch  am  Rhein  von 
Anbeginn  das  umgekehrte 
Verfahren  üblich,  indem 
namentlich  einzelne  Figuren 
in  feierlicher  Pose  farbig  mit 
Goldbronzezeichnung  auf 
Goldbronzegrund  gesetzt 
wurden  (Abbildung  Seite  12 
unten),  und  schließlich  begeg- 
nen wir  sogar  Figuren,  die  sich 
farbig  von  dem  farbigen  Grun- 
de abheben ; aber  die  Wirkung 
der  kräftigen  Goldbronze- 


linien, die  an  solchen  rheinischen  Emails  die  Farbfelder  durchziehen,  ist  doch 
eine  ganz  andere  und  entschieden  modellierendere,  als  jene  der  feinen  Gold- 
linien auf  den  byzantinischen  Emails.  Und  überblickt  man  vollends  die  Ent- 
wicklung bis  in  das  XIII.  Jahrhundert  hinein,  so  kann  man  das  stetige 
Anwachsen  der  haptischen  Tendenz,  die  uns  schon  an  den  Rogkerus- 
Werken  so  charakteristisch  entgegengetreten  war,  in  klaren  Stufen  verfolgen. 

Die  äußeren  Kriterien  dieser  Entwicklung  in  sicherer  Weise  formuliert 
zu  haben,  ist  nun  Falkes  nicht  hoch  genug  anzuerkennendes  Verdienst.  Wir 
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seiner  Zeitbestimmung  mit 
Sicherheit  unterzubringen. 
Diesem  Ergebnisse  gegen- 
über treten  alle  anderen 
zurück,  die  Falke  daneben 
in  reicher  Fülle  gewonnen 
hat,  zumal  auch  die  streng 
urkundliche  Beweiskraft 
dafür  in  der  Regel  noch 
nicht  gefunden  werden 


scheiden.  Die  erste  wird 
beherrscht  durch  einen 
Meister,  dessen  Name 
längst  urkundlich  sicher- 
gestellt ist,  den  Eilbertus 
Coloniensis,  den  die  In- 
schrift eines  berühmten 
Tragaltars  des  Weifen- 
schatzes (Abb.  Seite  12  und 
13)  nennt.  Über  diesen 
Meister  und  seine  Arbeiten 
ist  bereits  viel  geschrieben 
und  gestritten  worden; 
ihm  endgültig  den  Platz 
am  Beginne  der  Entwick- 
lungsreihe angewiesen  zu 
haben,  ist  jedoch  Falkes 
Verdienst. 

Das  zweite  Stadium  ist 
von  rein  künstlerischem 
Standpunkte,  jenes  der 
Blüte  und  der  Höhe: 
es  wird  vertreten  durch 
einen  Meister,  den  Falke 


Kreuz  im  Beuth-Schinkel- 
Museum,  Charlottenburg, 
von  Godefroiy  de  Claire, 
um  1155 


konnte.  Nichtsdestoweni- 
ger sind  auch  diese  übrigen 
Resultate  durch  ernste 
Gründe  gestützt,  und  man 
darf  kaum  zweifeln,  daß 
vieles,  vielleicht  das  meiste 
darunter  auch  einer  zu- 
künftigen, auf  umfassen- 
dem Materiale  fußenden 
Kritik  wird  stand  halten 
können.  Eine  knappe 
Skizze  der  Ergebnisse, 
zu  denen  Falke  gelangt 
ist,  muß  uns  hier  genügen. 

Der  Hauptsitz  der  rhei- 
nischen Emailkunst  war 
das  Kloster  St.  Pantaleon 
zu  Köln;  sie  begann 
mit  dem  zweiten  Viertel 
des  XII.  Jahrhunderts  und 
währte  bis  in  das  zweite 
Drittel  des  XIII.  Jahrhun- 
derts. Drei  Perioden  sind 
darin  bestimmt  zu  unter- 


wissen jetzt,  wie  der  An- 
fang und  das  Ende  be- 
schaffen waren  und  wie 
sich  die  Zwischenglieder 
aneinander  gereiht  haben. 
In  der  von  Falke  in  den 
Hauptgliedern  fixierten 
Entwicklungsreihe  ist  in 
Hinkunft  jedes  rheinische 
Emailwerk  hinsichtlich 
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mit  immerhin  dis- 
kutablen Gründen 
mit  einem  am 
Maurinus-Schrein 
dargestellten  und 
inschriftlich  als 
Fridericus  be- 
zeichneten  Mönch 
(Abb.  Seite  13 
unten)  in  Verbin- 
dung bringt.  Die 
Zahl  seinerW  erke 
ist  weitaus  die 
größte  unter  allen 
Gruppen,  die  einer 
einzelnen  Künst- 
lerpersönlichkeit 
zugewiesen  wer- 
den können.  Falke 
unterscheidet  in 
seinem  Schaffen 
zwei  Perioden. 
Die  erste  des 

Werdens,  worin  er  teilweise  noch  an  die  strenge  Weise  des  Eilbertus 
anknüpft,  wenngleich  er  sich  von  diesem  bereits  durch  die  lebhaftere 
äußere  Bewegung  seiner  Figuren,  durch  die  stärkere  Betonung  des  kon- 
zentrischen farbigen  Hintergrundes  als  solchen,  wogegen  ihn  Eilbert  noch 
wesentlich  als  Rahmen  behandelt  hatte,  endlich  durch  die  Zusammen- 
fassung der  gravierten  modellierenden  Faltenlinien  zu  schattenderen  Massen 
in  deutlichem  Sinne  einer  gesteigerten  Modellierung  unterscheidet:  ein 
Vergleich  der  beiden  Abbildungen  Seite  14  oben  und  unten  wird  das  Ver- 
hältnis klar  machen.  Den  Höhepunkt  dieser  Periode  bilden  die  zwei 
bekannten  Kuppelreliquiare  im  Weifenschatz  und  im  South  Kensington 
Museum,  das  letztere  zugleich  den  Übergang  zur  zweiten  Periode.  Diese 
kennzeichnet  sich  durch  eine  farbigere  und  in  der  Rundung  gefälligere 
Bildung  des  lappigen  Blätterrankenornaments  und  ganz  besonders  durch 
die  Abschattierung  der  farbig  emaillierten  Figuren  auf  farbigem  Grunde.  In 
letzterer  Beziehung  bedeutet  der  Maurinus-Schrein  (Abbildung  Seite  16) 
die  höchste  Leistung  der  rheinischen  Emailkunst,  die  von  keiner  späteren 
übertroffen  wurde.  Den  Ansporn  zu  dieser  Wandlung  hat  aber  Fridericus 
von  Seite  eines  wallonischen  Meisters,  des  Godefroy  de  Claire  aus  Maastricht, 
empfangen,  dessen  Heribert-Reliquiar  in  Deutz  (Abbildung  Seite  17)  dem 
Kölner  Meister  die  Augen  darüber  geöffnet  haben  dürfte,  wie  mit  farbigen 
Mitteln  eine  gesteigerte  haptische  Wirkung  zu  erreichen  wäre. 
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Elisabeth-Schrein  in  Marburg 


L Das  dritte  Stadium  ist  jenes  der  vollen  Reife;  auch  zu  dieser  Zeit  steht 

i ein  überragender  Meister  im  Mittelpunkte,  der  aber  diesmal  vorläufig 

anonym  bleibt  und  von  Falke  als  ,, Meister  des  Annoscbreins“  bezeichnet 
wird.  Diese  Schlußperiode  hat  die  glänzendsten  Werke  wie  den  Dreikönig- 
Schrein  im  Kölner  Dome  (Abbildung  Seite  15)  hervorgebracht,  aber  sie 
verrät  sich  andrerseits  auch  als  Vorläuferin  des  Endes,  indem  sich  die 
Emailkunst  zu  dieser  Zeit  bereits  wesentlich  auf  die  Dekoration  unter- 
geordneter Flächen  beschränkte,  während  die  Figuren  fast  ausnahmslos 
durch  Treibarbeit  hergestellt  wurden:  dem  gesteigerten  haptischen  Bedürfnis 
vermochte  an  der  menschlichen  Figur  das  Email  offenbar  nicht  mehr  Genüge 
zu  leisten.  Kennzeichnend  für  die  Werke  dieser  Periode  sind  die  überaus 
flüssigen  Linien,  namentlich  in  den  Silhouetten  der  dekorativen  Tierflguren 
(Abbildung  Seite  15),  die  in  der  Regel  in  wenig  gravierten  Goldbronze- 
flächen auf  kobaltblauen  Emailgrund  gesetzt  wurden.  Ferner  begegnen  in 
dieser  Schlußperiode  mit  zunehmender  Häufigkeit  geometrische  Ornamente 
in  aufgelöteten  Zellen,  die  mit  den  Gruben,  in  die  sie  gebettet  sind,  das 
gemischte  Email  ergeben.  Also  in  der  Hauptsache  — den  Figuren  — ein 
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Hildesheimer  Schmelzplatte  der  Welandus-Gruppe 


Verlassen  des  hiefür  unzulänglich  gewordenen  Emails,  in  der  Neben- 
sache — den  einfassenden  Leisten  — der  Rückschlag  in  das  anfängliche 
Extrem:  dieser  Prozeß  ließ  nichts  anderes  erwarten,  als  das  Ver- 
schwinden der  rheinischen  Grubenemailkunst  in  der  zweiten  Hälfte  des 
XIII,  Jahrhunderts,  das  heißt  mit  dem  Anbruche  der  gotischen  Periode.  Der 
,, Tiefschnittschmelz“  auf  Silber,  von  welchem  Falke  einige  lehrreiche 
Beispiele  aus  dem  XIV.  Jahrhundert  beizubringen  gewußt  hat,  kann  sich 
an  kunsthistorischer  Bedeutung  mit  seinem  Vorgänger  nicht  entfernt  messen. 
Denn  das  gotische  Kunstwollen  verfügte  über  andere,  zusagendere  und 
wirkungsvollere  Mittel  zu  seiner  Befriedigung  als  das  Email. 

Von  nichtrheinischen  Emailschulen  hat  nur  die  niederlothringische  von 
der  Maas  die  besondere  Aufmerksamkeit  Falkes  auf  sich  gezogen,  weil  sie 
nicht  allein  benachbart  war,  sondern  auch  sehr  bestimmenden  Einfluß  auf 
die  rheinische  Entwicklung  ausgeübt  hat,  wie  soeben  an  der  großen  Wand- 
lung im  Schaffen  des  Fridericus  von  St.  Pantaleon  in  Köln  gezeigt  worden 
ist.  Hauptmeister  war  hier  Godefroy  de  Claire,  zeitlich  parallel  mit  Eilbertus 
und  mit  Fridericus  während  dessen  erster  Periode.  Als  Romane  sieht  Gode- 
froy de  Claire  (Abbildung  Seite  17  bis  19)  mehr  auf  das  Ganze  als  die 
Deutschen;  seine  Falten  umschreiben  nicht  so  ängstlich  die  einzelnen  Teile 
und  sind  auch  spärlicher  gesät,  aber  sie  verraten  einen  Zug  zur  Größe  und 
das  unterscheidet  sie  wiederum  von  den  byzantinischen.  Auch  ist  bei 
dem  Maastrichter  Meister  die  haptische  Treibarbeit  von  vornherein  sehr 
beliebt,  während  Fridericus  überwiegend,  sogar  noch  in  seiner  zweiten 
Periode,  emaillierte  Figuren  verwendet  hat.  So  erklärt  sich,  daß  Fridericus 
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Schmelzkästchen,  Sammlung  Pierpont  Morgan 


in  seinem  Drange,  dem  fortschreitenden  Zuge  der  Zeit  zu  folgen,  gerade 
bei  dem  romanischen  Meister  von  der  Maas  fruchtbare  Anregung  gefunden  hat. 

Angesichts  dieser  Empfänglichkeit  der  deutschen  Emailleure  für  den 
von  Lothringen  ausgehenden  hohen  Stil  müßte  es  wundernehmen,  wenn  der 
größte  Erfinder  unter  diesen  Ostfranzosen,  der  Meister  Nikolaus  von  Verdun, 
keine  Nachfolge  auf  dem  benachbarten  deutschen  Gebiete  gefunden  hätte.  In 
der  Tat  hat  Falke  eine  kleine  Anzahl  von  Arbeiten  zusammenzustellen 
vermocht,  an  denen  namentlich  eine  der  charakteristischen  Faltengebung 
der  Figuren  des  Klosterneuburger  Altars  nächst  verwandte  Weise  zu 
beobachten  ist  (Abbildung  Seite  20)  und  die  sich  in  Trier,  der  weit  nach 
Westen  vorgeschobenen  Moselstadt,  lokalisieren  lassen.  Es  läßt  sich  freilich 
nicht  leugnen,  daß  der  große  Wurf  des  Lothringer  Meisters  unter  den  deut- 
schen Händen  eine  Wendung  ins  kleinliche  genommen  hat. 

Sehr  bedeutende  Werke  sind  endlich  in  Aachen  entstanden,  das  so  wie 
geographisch  auch  in  Bezug  auf  seine  Emailkunst  eine  Mittelstellung  zwischen 
Köln  und  dem  Maasgebiet  einnimmt,  jedoch  so,  daß  es  den  unmittelbaren 
Anstoß  wohl  vom  deutschen  Köln  empfangen  haben  muß.  Es  sind  lauter 
Prachtwerke  der  Spätzeit,  wie  der  Sarkophag  Karls  des  Großen  und  der 
Marien-Schrein  zu  Aachen  und  der  Elisabeth-Schrein  zu  Marburg  (Abbil- 
dung Seite  21)  mit  gewaltig  ausladenden  Reliefs  und  Firstkämmen  auf  den 
kirchenartigen  Reliquiaren,  aber  bei  Verwendung  des  Emails  in  einer  verhältnis- 
mäßig untergeordneten  Rolle. 

Ein  Schlußkapitel  wurde  den  Emailarbeiten  gewidmet,  die  mit  Hildes- 
heim und  mit  Westfalen  in  Verbindung  gebracht  werden  können  (Abbildungen 
Seite  22  und  23).  In  dieser  Beziehung  war  das  Material  der  Ausstellung 
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begreiflicherweise  ein  lückenhaftes  und 
daher  konnte  auch  das  von  Falke  da- 
von entworfene  Bild  kein  vollkommenes 
werden.  Immerhin  genügt  es,  um  zu 
erkennen,  daß  von  dieser  Seite  zwar 
nicht  der  Kunstfreund  mit  modernen 
ästhetischen  Wertmaßstäben,  wohl 
aber  der  Kunsthistoriker,  der  dem 
eigentlichen  Nerv  des  deutschen  Kunst- 
wollens  nachzuspüren  beflissen  ist, 
noch  reiche  Belehrung  zu  erhoffen  hat. 

Wer  die  auf  anderthalbhundert 
Tafeln  wiedergegebenen  Emailwerke 
aufmerksam  betrachtet,  hat  einen  tiefen 
Blick  in  die  mittelalterliche  Kunst- 
auffassung getan.  Farbe  und  Linie 
sind  Hauptelemente  ihrer  Wirkung  und 
gerade  von  ihnen  aus  vermag  auch 
der  moderne  Kunstfreund  an  diesen 
Überbleibseln  einer  von  der  unsrigen 
sonst  so  grundverschiedenen  Lebens- 
und Kulturanschauung  ein  lebhafteres  Interesse  zu  gewinnen. 


Chinoiserie  von  Johann  Gregor  Herold 


KUPFERSTICHE  ALS  VORBILDER  FÜR 
PORZELLAN  ^ VON  ADOLF  BRÜNING- 
BERLIN so* 


S ist  bekannt,  daß  zu  dem  wichtigsten  Inventar 
der  Porzellanmanufakturen  des  XVIII.  Jahr- 
hunderts eine  mehr  oder  minder  umfangreiche 
Kupferstichsammlung  gehörte.  In  der  könig- 
lichen Porzellanmanufaktur  zu  Berlin  hat  die- 
selbe sich  noch  vollständig  erhalten.  Zum  Teil 
sind  die  Stiche  auf  große  Pappen  aufgezogen 
und  zwar  so,  daß  gewöhnlich  ein  größerer 
Stich  von  mehreren  kleineren  Stichen  umgeben 
ist.  Sie  zeigen  alle  die  Spuren  vielfacher 
Benützung. 

Über  die  in  Meißen  angelegte  Kupferstichsammlung  teilt  ein  Kommis- 
sionsbericht vom  Jahre  1745  näheres  mit.  Wir  erfahren  aus  demselben,  daß 
die  Maler  ihre  Dekorationen  anfertigten  ,,nach  denen  successive  in  solcher 
Absicht  angeschafften  Kupferstichen  von  dem  bekannten  Watteau  und 
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Stich  von  G.  C.  Bodenehr  nach  G.  S.  Rugendas  Untertasse,  Meißen,  um  1740  (Sammlung  des 

Herrn  Dr.  v.  Dallwitz,  Berlin) 


Weimannischen  botanischen  großen  Werke  auch  anderen  dergleichen 
Zeichnungen  dazu  des  Albani  so  sehr  gepriesene  invention  von  allerhand 
Arten  derer  Vögel  nach  ihrer  Gestalt  und  Farbe,  das  nächstens  aus  England 
erwartet  wird“,  * 

In  Frankenthal  wurde  im  Jahre  1762  bei  der  Übernahme  der  Fabrik 
durch  den  Kurfürsten  von  den  Hannong  eine  Kupferstichsammlung  im  Werte 
von  780  Gulden  übergeben,  und  von  der  Kupferstichsammlung  von  Fürsten- 
berg hat  sich  noch  ein  Inventar  aus  dem  Jahre  1770  erhalten.  Es  ist  anzu- 
nehmen, daß  auch  die  anderen  Porzellanfabriken  ähnliche  Vorbildersamm- 
lungen besessen  haben;  sicher  ist  dies  von  der  kaiserlichen  Porzellanmanu- 
faktur in  Wien. 

Daß  diese  Stiche  nicht  nur  von  den  Porzellanmalern,  sondern  auch  von 
den  Modelleuren  benutzt  worden  sind,  hat  Christian  Scherer  an  mehreren 
Fürstenberger  Gruppen  nachgewiesen.  **  Aber  nicht  nur  die  wenig  schöpfe- 
rischen Fürstenberger  Modelleure,  sondern  auch  die  Bildhauer  anderer 
Manufakturen  haben  nicht  selten  Stichen  ihre  Kompositionen  entnommen. 

Es  soll  die  Aufgabe  dieser  Untersuchung  nicht  sein,  den  Umfang  der 
Verwendung  von  Stichen  in  der  Porzellankunst  nachzuweisen ; das  bleibt 
den  noch  zu  erwartenden  ausführlichen  und  gründlichen  Monographien  der 
einzelnen  Manufakturen  Vorbehalten.  Es  soll  hier  nur  an  einigen  Beispielen 
gezeigt  werden,  in  welcher  Weise  die  Entlehnung  vor  sich  ging,  ob  in  der 
Benützung  des  Stiches  sich  ein  größerer  oder  geringerer  künstlerischer  Sinn 
geltend  gemacht  hat. 

Im  allgemeinen  kann  man  sagen,  daß  die  Benützung  von  Stichen  durch 
die  Porzellanmaler  vor  1740  eine  Ausnahme,  nach  diesem  Zeitpunkte  die 

* K.  Berling,  Das  Meißener  Porzellan  und  seine  Geschichte.  Leipzig,  1900,  S.  ir4. 

**  Vgl.  Ch.  Scherer,  Bemerkungen  über  Modelleure  der  Fürstenberger  Porzellanmanufaktur  und  ihre 
Modelle,  in  Kunstgewerbeblatt,  Neue  Folge  III,  1892,  Seite  32  ff. 
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Venedigs  Porzellan- 
kunst weiß  man  ja 
noch  so  gut  wie  gar 
nichts  — allein  in 
Betracht  kommen, 
die  Vorbilder  der 
Maler.  Daneben  aber 
gehen  in  Meißen 


Regel  war.  Zum 
Teil  bildeten  ja  die 
Dekorationen  des 
ostasiatischen  Por- 
zellans in  den  ersten 


Meißen  und  Wien, 
die  ja  für  diese  erste 


Jahrzehnten  der 
Produktion  von 


Periode  — von 


„La  Perspective“,  Stich  von  Crepy  nach  Watteau 


Dekorationen,  die  eigens  für  das  Porzellan  dieser  Fabrik  erfunden  worden 
sind.  Es  sind  das  vor  allem  die  Chinoiserien  des  Malers  Johann  Gregor 
Herold,  jene  reizvollen,  phantastischen  Bildchen,  in  denen  eine  heitere 
Märchenwelt  — die  personifizierte  Exotik,  wie  man  sie  nennen  könnte  — 
in  einer  unerschöpflichen  Fülle  von  Einfällen  und  launigen  Episoden  dar- 
gestellt ist.  Wenn  auch  hin  und  wieder  Erinnerungen  an  Stiche  aus 
Reisewerken  leicht  anklingen*,  so  sind  diese  Kompositionen  doch  ganz 
eigenartig  und  neu.  Wie  groß  der  Erfindungsreichtum  Herolds  und  seiner 
Schüler  war,  zeigt  sich  schon  an  einem  einzigen  Service.  In  der  Regel  sind 
sämtliche  Darstellungen  auf  allen  Stücken  voneinander  verschieden,  keine 
einzige  wiederholt  sich. 

NebenHerold  werden  in  dem  Verzeichnisse  der  im  April  1731  inMeißen 
beschäftigten  Arbeiter  noch  sechs  andere  Maler  für  ,,Japponische  Figuren“ 
aufgeführt.  Einige  von  ihnen  haben  offenbar  unabhängig  von  Herold  einen 
eigenen  Stil  besessen,  denn  es  finden  sich  neben  den  Heroldschen  Chinoi- 
serien noch  andersartige  Chinesendarstellungen,  solche  in  einfacher  eckiger 
Umrißzeichnung**  und  solche,  die  sich  ganz  an  die  Bilder  der  ostasiatischen 
Porzellane  anschließen,  indem  sie  in  ähnlicher  Weise  die  Emailfarben  in 
breiten  Flächen  auftragen.  Für  die  anderen,  weniger  selbständigen  Maler 
gaben  wahrscheinlich  Stiche  die  Vorlagen,  die  Herold  zu  diesem  Zwecke 
verfertigte.  Zwei  derselben  haben  sich  noch  in  der  Ornamentstichsammlung 
des  königlichen  Kunstgewerbemuseums  erhalten;  der  eine  trägt  die  Bezeich- 
nung: ,,J.  G.  Höroldt.  inv.  et  fecit  1726“  (Abb.  Seite  24).  In  ähnlicher  Weise 

* Vgl.  Europäisches  Porzellan  des  XVIII.  Jahrhunderts.  Katalog  der  vom  15.  Februar  bis  30.  April  1904 
im  Lichthofe  des  kgl.  Kunstgewerbemuseums  zu  Berlin  ausgestellten  Porzellane.  Von  Adolf  Brüning  in  Ver- 
bindung mit  Wilhelm  Behncke,  Max  Creutz  und  Georg  Swarzenski.  Berlin  1904.  Einleitung  Seite  XII  und  ff. 

**  Vgl.  Europäisches  Porzellan  u.  s.  w.  Tafel  VIII. 
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stellte  auch  der  ursprünglich  in 
Meißen,  dann  in  Berlin  tätige  Maler 
Karl  Wilhelm  Böhme  seine  Land- 
schaften in  Stichen  den  Porzellan- 
malern zur  Verfügung.  Über  ihn  und 
seine  Tätigkeit  an  der  Berliner  Por- 
zellanmanufaktur ist  in  der  nächsten 
Zeit  eine  umfassende  Arbeit  von  Jaro 
Springer  zu  erwarten. 

Auch  die  in  der  Frühzeit  der 
MeißenerManufakturbeliebten  Hafen-, 

Fluß-  undParklandschaften  mit  kleinen 
Figuren  in  lebhaften  Farben  sind  wohl 
von  den  Porzellanmalern  selbständig 
erfunden  worden.  Dagegen  gehen 
wieder  die  frühesten  „deutschen 
Blumen“  mit  und  ohne  Schlagschatten 
auf  Stiche  zurück  * und  ebenso  lassen 
sich  in  den  vielfachen  Schlachtendar- 

Kaffeekanne,  Berlin  um  1765  (Sammlung  des  Herrn 

Stellungen  die  Vorbilder  in  Stichennach  Dr.  f.  ciemm,  Berlin) 

Rugendas,  Wouwermann  und  anderen 

nachweisen.  Dem  figurenreichen  Stiche  wurden  in  der  Regel  nur  die  Hauptzüge 
entnommen,  die  Nebenfiguren  und  das  Beiwerk  fortgelassen  oder  verändert. 

Wie  auch  hierin  feinfühliger  Geschmack  betätigt  werden  konnte,  zeigt 
die  auf  Seite  25  abgebildete  Untertasse  mit  eisenroterMalerei  aus  der  Sammlung 
des  Herrn  Dr.  v.  Dallwitz  in  Berlin,  bei  der  der  Besitzer  als  Vorlage  der 
Darstellung  einen  Stich  von  G.  C.  Bodenehr  nach  G.  S.  Rugendas  nach- 
gewiesen hat.  Mit  großem  Geschicke  ist  die  Komposition  dem  Runde  ange- 
paßt und  durch  die  Wolkenstreifen  und  den  Hügel  links  im  Bilde  ein  gutes 
rythmisches  Gleichgewicht  in  die  Darstellung  gebracht  worden.  Bei  der 
Dekoration  der  zugehörigen  Tasse  ist  ein  Stich  aus  derselben  Folge  von 
Bodenehr  nach  Rugendas  benützt  worden,  und  zwar  ist  die  Komposition  um 
eine  Figur  bereichert  worden,  um  den  ausgeplünderten  Bauern,  dem  die 
Soldaten  die  Ernte  rauben. 

In  anderen  Fällen  werden  beliebig  einzelne  Figuren  oder  Gruppen  aus 
den  Vorlagen  herausgegriffen  und  ohne  Rücksicht  auf  den  ursprünglichen 
Zusammenhang  verwendet.  Besonders  die  Berliner  Maler  verwerteten  die 
Stiche  nach  Watteau  derartig  in  ausgiebigster  Weise.  Einen  interessanten 
Beleg  für  ihre  Arbeitsweise  bietet  die  Kaffeekanne  aus  der  Sammlung 
des  Herrn  Dr.  F.  Ciemm  in  Berlin,  die  zu  einem  Service  gehört,  das 
Friedrich  der  Große  dem  General  de  la  Motte-Fouque  geschenkt  haben 
soll.  **  Die  auf  der  dem  Beschauer  zugewandten  Seite  abgebildete 

* A.  a.  O.  Seite  XIX. 

**  Vgl.  Europäisches  Porzellan  u.  s.  w.  Seite  XXIX  und  io8. 
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Stich  von  B.  Audran  d.  Ä.  nach  F.  Albani 

Komposition  ist  dem  Stiche  „La  Perspective“  von  Crepy  nach  Watteau 
entlehnt,  und  zwar  hat  der  Porzellanmaler  aus  dem  Stiche  zwei  weit 
voneinander  getrennte  Gruppen  zu  einem  Bilde  zusammengeschlossen, 
das  Paar  rechts  von  dem  Steinsockel,  auf  dem  eine  Vase  steht,  und  die 
beiden  am  Boden  sitzenden  Kinder  rechts  von  dem  leeren  Steinpostament, 
links  im  Bilde.  Freie  Erfindung  des  Porzellanmalers  ist  der  kleine  Land- 
schaftsausschnitt mit  Gebüsch  und  Bäumen,  in  den  die  Gruppe  hinein- 
gestellt ist.  Er  ist  unten  nicht  wie  auf  dem  Stiche  gerade  abgeschnitten, 
sondern  verliert  sich  an  seinen  Rändern  in  feinem  Laubwerk  allmählich  in 
der  Fläche,  wodurch  ein  engeres  Anschmiegen  der  Malerei  an  das  Gefäß 
erreicht  wird. 

Ebenso  wie  die  Maler  in  den  Manufakturen,  nahmen  auch  die  auf  eigene 
Faust  Porzellan  dekorierenden  Hausmaler,  wie  Bottengruber,  Preußler  und 
andere,  Stiche  zu  Hilfe.  Für  einen  von  Bottengruber  bemalten  Spülnapf  in  der 
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Sammlung  des  Hrn. 

Ritter  v.  Lanna  in 
Prag  hat  Pazaurek  * 
das  Vorbild  in  einem 
Stiche  des  Theodor 
de  Bry  nachge- 
wiesen. Bei  dem  in 
der  Sammlung  des 
HerrnDr.v.  Dallwitz 
in  Berlin  befindli- 
chen chinesischen 
Teller  mit  goldge- 
höhten Schwarz- 
malereien auf  Vor- 
der- und  Rückseite, 
die  wahrscheinlich 
von  der  Hand  des 
Breslauer  Haus- 
malers Preußler 
herrühren,  sind  die 
Darstellungen  zwei 
Stichen  des  B.  Au- 
dran  des  Älteren 
nach  Gemälden  von 
Francesco  Albani  im  Louvre  entlehnt.  Die  Vorderseite  stellt  den  Adonis  dar,, 
wie  er  von  Amor  zur  schlafenden  Venus  geführt  wird.  Auch  hier  ist  wieder 
die  geschickte  Anpassung  der  Komposition  an  das  Rund  des  Tellers,  die 
einige  Verschiebungen  und  Veränderungen  notwendig  machte,  bemerkens- 
wert. Auf  der  Rückseite  ist  über  Boden  und  Rand  hinüber  die  Rache  der 
Diana  vorgeführt,  die  durch  ihre  Nymphen  den  schlafenden  Amoretten 
ihre  gefährlichen  Waffen  rauben  läßt. 

Seltener  kann  man  Stiche  als  Vorlagen  für  Geschirr  und  Gerät  nach- 
weisen.  Aber  selbst  ein  Künstler  wie  Kändler  verschmähte  es  nicht,  für  einen 
Leuchter  im  Schwanenservice  des  Grafen  Brühl  einem  Stiche  von  Desplaces 
nachMeissonier  zu  folgen,  allerdings  mit  nicht  unwesentlichen  Umwandlungen, 
indem  er  nicht  nur  zwei  Kartuschen  zur  Aufnahme  des  Brühlschen  Wappens 
in  den  Schaft  einschob,  sondern  auch  die  Haltung  der  beiden  Putten,  die 
sich  auf  dem  Stiche  anschauen,  am  Leuchter  veränderte.  Er  erreichte 
dadurch,  daß  die  Komposition  des  Leuchters,  die  bei  Meissonier,  der  außer 
der  auf  Seite  31  abgebildeten  noch  zwei  andere  Ansichten  des  Leuchters  gibt, 
eine  Hauptseite  bietet,  im  Porzellan  zwei  gleichwertige  Schauseiten  gibt,  was 
für  das  auf  der  Tafel  aufzustellende  Gerät  nicht  unwichtig  ist.  Das  eine  Mal 


Chinesischer  Teller,  bemalt  von  Preußler,  Breslau,  um  1730 
(Sammlung  des  Herrn  Dr.  von  Dallwitz,  Berlin) 


* Pazaurek,  Ignaz  Bottengruber,  im  Jahrbuche  des  Schlesischen  Museums  für  Kunstgewerbe  und  Alter- 
tümer, Band  II,  Seite  r33  und  r48  ff. 
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ist  nämlich  das 
Gesicht  des 
höher  sitzenden 
Putto,  das  andere 
Mal  das  des  tiefer 
sitzenden  dem 
Beschauer  auf 
diese  Weise  zu- 
gekehrt. Sonst  ist 
die  Komposition 
ziemlich  genau 
übernommen,  so 
fehlt  zum  Bei- 
spiel das  auf- 
steigende Palm- 
(Lorbeer?)blatt 
über  der  auf  dem 
Fuße  aufliegen- 
den Volute  auch 
auf  dem  Por- 
zellanleuchter 
nicht.  Der  Ent- 
wurfMeissoniers 
war  wohl  als  Vor- 
lage für  Silber- 
gerät bestimmt, 
dessen  Ziselier- 
arbeit jedenfalls 

Stich  von  Desplaces  nach  Meissonier  , 

die  feine  Zeich- 
nung des  Mu- 
schelwerkes korrekter  wiedergegeben  haben  würde,  als  der  in  Porzellan 
arbeitende  Modelleur,  der  auf  eine  Vergröberung  der  Formen  Bedacht 
nehmen  mußte.  Für  ein  paar  Leuchter  in  figürlichen  Formen  hat  J.  Brinck- 
mann  * in  einem  Stiche  von  J.-J.  Pasquier  nach  einer  Zeichnung  von 
J.  Roettiers  in  den  ,, Elements  d’orfevrerie  par  Pierre  Germain,  Paris, 
2.  partie,  1748“  (Nr.  71)  das  Vorbild  nachgewiesen. 

Auch  die  Modelleure  der  Figuren  und  Gruppen  machten  zum  Teil 
fleißig  von  Stichen  Gebrauch,  wenn  ihre  eigene  Phantasie  zur  Erfindung 
neuer  Motive  nicht  ausreichte. 

In  Meißen  sind  ein  großer  Teil  jener  kleinen  Zwerge,  von  der  besonders 
die  Sammlung  des  Herrn  W.  Gumprecht  in  Berlin  eine  große  Anzahl  ent- 
hält, den  Stichen  des  Werkes  entnommen:  ,,I1  Calotto  resuscitato.  Oder;  Neü 
eingerichtetes  Zwerchen  Cabinet.  Le  Monde  est  plein  de  sots  joieux.  Les 

* Das  Hamburgische  Museum  für  Kunst  und  Gewerbe,  Leipzig,  1894,  S.  452. 
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plus  Petits  sont  les  mieux.  De  Waereld 
is  vol  Gekken-Nesten  de  Klynste 
Narren  zyn  de  beste.  1716  to  Amster- 
dam gedruckt  by  Wilhelmus  Koning“."'" 

Auch  in  Wien  hat  man  das  Werk  ge- 
kannt und  benutzt;  jener  kleine  Mann 
im  braunen  Kittel  und  Spitzhut  ist  dem 
Stiche  von  F.  Folkema  (Nr.  41)  nach- 
gebildet, der  die  Unterschrift  trägt: 

,,Riepl  Gleichdron  Approbierter  und 
Privilegierter  Saufchneider  und  fPani- 
fcher  apfell  Abaldator“,  (Abbildung 
Seite  32).  Die  Porzellanfigur,  die  den 
eingepreßten  Bindenschild  als  Marke 
führt,  ist  fast  die  genaue  Kopie  der 
Gestalt  auf  dem  Stiche.  Nur  eine 
Änderung  hat  der  Modelleur  vorge- 
nommen, indem  er  ihm  den  Rucksack 
vom  Rücken  nahm  und  in  die  Hand 
gab;  vielleicht  wollte  er  dadurch  die 
Figur  schlanker  erscheinen  lassen. 

Von  der  Lanze  hat  sich  nur  noch  ein 
kleines  Stück  erhalten. 

In  der  zweiten  Hälfte  des  XVIII. 

Jahrhunderts  sind  es  besonders  die  Le„ch,.,  .us  dem  Schwa„.„service  des  C.fen  B,Uhl. 
Maler,  deren  Bilder,  durch  Kupferstiche  Meißen,  um  1740  (Kunstgewerbemuseum  in  Berlin) 

vermittelt,  gern  von  den  Modelleuren 

benutzt  wurden:  Boucher,  Greuze  und  Chardin.**  Auf  Boucher,  dessen 
Kinder  und  Schäfer  besonders  in  Sevres  in  Biskuit  ausgeführt  wurden, 
gehen  mehrere  Meißener  Gruppen,  und  zwar  Chinesendarstellungen  zurück, 
die  übrigens  auch  gerne  auf  Porzellangeschirr  gemalt  wurden.  Hier,  wo  es 
sich  um  Gruppen  von  Figuren  handelt,  die  in  der  Regel  auf  dem  Stiche 
breiter  und  lockerer  nebeneinander  stehen,  ist  schon  bei  der  Übersetzung 
des  Stiches  in  das  Rundbild  eine  größere  persönliche  Betätigung  des  Model- 
leurs notwendig,  wie  bei  einer  Einzelfigur.  Zumeist  gilt  es,  die  Gruppe 
straffer  in  ihrem  Aufbau  zusammenzufassen  und  etwaige  Requisiten  der 
Bühne,  auf  dem  der  betreffende  Vorgang  sich  abspielt,  in  porzellangemäßen, 
beziehungsweise  dem  Modelleur  geläufigen  Formen  wiederzugeben. 

So  sehen  wir  bei  der  Chinesenmutter  mit  zwei  Kindern  in  der  Sammlung 
des  Herrn  Dr.  L.  Darmstaedter  in  Berlin  (Abbildung  Seite  37),  durch  eine 
leichte  Verschiebung  des  am  Boden  knieenden  Kindes  die  Gruppe  an 
Konzentration  gewinnen.  Eine  stärkere  Bindung  des  stehenden  Kindes  an  die 

* Vgl.  Europäisches  Porzellan  u.  s.  w.  Seite  XXII. 

**  A.  a.  O.  XVI. 
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Mutter  ist  dadurch  erreicht,  daß  der 
Kleine  zur  Mutter  aufschaut,  während 
auf  dem  Stiche  seine  Aufmerksamkeit 
auf  das  Einschenken  der  Flüssigkeit 
gerichtet  ist.  Da  der  kleine  Herd  mit 
der  zaunartigen  Umhegung  sich  nicht 
sehr  für  eine  Übertragung  in  Porzellan 
eignet,  verzichtete  der  Modelleur  auf 
alles  Beiwerk  des  Stiches  und  gab  der 
Mutter  einen  großen  Teekessel  in  die 
Hand.  Auch  die  anderen  auf  dem  Stich 
nicht  sehr  deutlich  charakterisierten 
Gefäße  in  den  Händen  der  Kinder  sind 
in  Geschirrformen,  die  ihm  geläufiger 
waren,  übersetzt  worden.  Der  Kopf- 
schmuck der  Chinesin  ist  vereinfacht, 
um  bequemer  hergestellt  zu  werden. 
Er  konnte  auf  diese  Weise  ohne 
weiteres  aus  der  Form  gewonnen  wer- 
den, während  er  sonst  noch  besonders 
in  Masse  hätte  aufgesetzt  werden  müssen. 

Fanden  wir  in  dieser  Gruppe  ein  zweckmäßiges  Umarbeiten  des 
gegebenen  Motives,  so  erscheint  dagegen  bei  der  in  der  Sammlung  des 
Herrn  Dr.  v.  Pannwitz  in  München  befindlichen  Chinesengruppe  in  einer 
Laube  (Abbildung  Seite  35)  die  Abweichung  vom  Stiche  mehr  als  ein  Miß- 
verständnis und  mangelhafte  Auslegung  des  Originales.  Während  auf  dem 
Stiche  das  Paar  in  der  Lektüre  eines  Buches  vertieft  ist,  das  so  zusammen- 
gelegt erscheint,  daß  die  beiden  Deckel  des  Einbandes  aufeinanderliegen, 
hat  der  Modelleur  statt  dessen  der  Frau  ein  geschlossenes  Buch  in  die  Hand 
gegeben,  so  daß  das  Emporhalten  desselben  durch  die  Chinesin  unver- 
ständlich geworden  ist.  Ebenso  hat  die  rechte  Hand  des  Chinesen,  die  auf 
dem  Stiche  auf  der  Brust  aufliegt,  gleichwie  die  ganze  übrige  Körperhaltung 
die  Gebärde  eines  Redenden  angenommen.  Die  einfache  Stablaube  ist  eine 
reiche  Rokokolaube  geworden  und  das  Paar  in  dieselbe  hineingerückt.  Eine 
dritte  derartig  auf  einen  Stich  Huquiers  nach  Boucher  zurückgehende 
Meißener-Gruppe,  eine  Chinesenfamilie  mit  Glockenspiel  darstellend,  besitzt 
Herr  Dr.  Adolf  List  in  Magdeburg. 

Eine  dem  Gebiete  der  Pastoralen  entnommene  Komposition  von 
Boucher,  ,,L’agreable  lecon“,  ahmte  ein  Frankenthaler  Modelleur  in  einer 
jetzt  im  Bayerischen  Nationalmuseum  in  München  befindlichen  Gruppe  nach, 
und  zwar  nach  dem  Stiche  von  R.  Gaillard.  * Die  kleinen  Abweichungen  der 
ziemlich  hölzernen  Porzellangruppe  vom  Vorbilde  erklären  sich  wiederum 
aus  technischen  Eigentümlichkeiten.  Die  im  Stiche  eng  aneinander 


* Der  Stich  ist  von  J.  E.  Nilson  im  Gegensinne  wiederholt  worden. 
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Sauschneider,  Wien,  Mitte  XVIII.  Jahr- 
hundert (Sammlung  des  Herrn  W.  Gum- 
precht,  Berlin) 


geschmiegten  Figuren  sind  in  Porzellan  einzeln 
ausgeformt  und  dann  erst  zusammengeschoben 
worden.  Dadurch  bekam  die  rechte  Hand  der 
Schäferin  und  mit  ihr  besonders  der  später 
zugefügte  Hirtenstab  jene  veränderte  Haltung. 

Die  fünf  Schafe  sind  auf  eines  reduziert,  der 
Wald  ist  in  eine  Rocaillelaube  umgewandelt 
worden.  So  gibt  uns  zugleich  der  Stich  auch 
eine  Deutung  für  diese  im  Porzellan  so  beliebten 
Rocaille-Umrahmungen.  (Abbildg.  Seite  39.) 

Sehr  verschieden  stellten  sich  auch  die 
beiden  Modelleure,  die  nach  Bildern  von  Grenze 
arbeiteten  (Abbildungen  Seite  41  und  43),  zu 
ihren  Vorbildern.  Während  der  eine  eine  bis 
auf  den  Faltenwurf  getreue  Kopie  des  Stiches 
von  Laurent  Cars  und  Claude  Donat-Jardinier 
gibt  — nur  die  Wiege  ist  allerdings  nicht  ohne 
Berechnung  mit  dem  Korbe  vertauscht  worden 
— gibt  der  andere  seine  Vorlage  in  einer  freien 
undsehr  gelungenen  Übersetzungins  Wienerische 
wieder.  Es  ist  möglich,  daß  auch  eine  Wieder- 
holung des  Stiches  im  Gegensinne  als  Vorlage  gedient  hat,  oder  daß  vielleicht 
nur  eine  im  Gedächtnis  des  Modelleurs  haften  gebliebene  Erinnerung  an  die 
Komposition  Greuzes  jene  Abhängigkeit  der  Porzellangruppe  vom  Stiche 
hervorgerufen  hat.  Jedenfalls  erscheint  sowohl  in  dem  Aufbau  der  Massen, 
wie  in  dem  Ausdruck  der  Köpfe  die  Wiener  Gruppe  als  vorteilhafte 
Verbesserung  des  Originales. 

Geringer  sind  wieder  die  Varianten  bei  der  nach  dem  Stiche  von 
Balechou  nach  einem  Gemälde  von  Jeaurat  von  1748  gebildeten  Franken- 
thaler Gruppe  ,,Die  verabschiedete  Magd“  im  Besitze  des  Herrn  Dr.  Darm- 
staedter.  Der  Kopf  der  Magd  ist  unverdeckt  geblieben  und  der  einfache 
Sessel  ist  eleganter  geworden.  Hier  ist  wie  auch  bei  den  anderen  erwähnten 
Frankenthaler  Gruppen  der  übliche  Moossockel  gewählt,  ohne  daß  man 
daran  dachte,  den  geschlossenen  Raum,  in  dem  die  Szene  sich  auf  dem 
Stiche  abspielt,  anzudeuten. 

Auch  eine  der  größten  (zirka  35  Zentimeter  hoch)  Frankenthaler  Gruppen, 
,,die  Alceste“,  die  im  Preisverzeichnis  von  1777  als  die  zweitteuerste  aller 
verzeichneten  Gruppen  mit  45  Gulden  bewertet  ist,  geht  auf  einen  Stich 
zurück,  und  zwar  auf  den  von  L.  Desplaces  von  1715  nach  einem  Gemälde 
von  A.  Coypel.  Stich  und  Gruppe,  die  sich  im  Hamburgischen  Museum 
für  Kunst  und  Gewerbe  befindet,  stellen  den  Augenblick  dar,  wie  Herkules 
die  gestorbene  Alkeste  ihrem  Gatten  wieder  zurückführt.  Es  ist  ebenfalls 
wieder  eine  fast  wortgetreue  Übertragung,  nur  mit  dem  Unterschiede,  daß 
der  Ausdruck  und  Typus  der  Köpfe  ein  anderer  geworden  ist,  und  der 
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Stich  von  Huquier  nach  Bouchet 


Sklave,  der  sich  auf  dem  Stiche  erschreckt  niederduckt  und  den  Blick 
auf  die  Hände  der  Gebieterin  gerichtet  hat,  in  der  Gruppe  ihr  mit  sprechendem 
Ausdruck  ins  Antlitz  schaut  und  so  in  menschlich  engere  Beziehung  zu  den 
Hauptpersonen  gerückt  ist,  denen  er  auch  räumlich  nähergebracht  ist.  Auch 
scheinen  seine  Züge  von  edlerer  Bildung  zu  sein,  wie  die  seines  Vorbildes 
auf  dem  Stiche.  Dagegen  sind  die  Mienen  Admets  und  der  Alkeste 
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weniger  stark  belebt,  wie  auf  der  Vor- 
lage. Sehr  bemerkenswert  ist  auch  die 
Umwandlung  der  Bühne.  Im  Stich 
spielt  sich  der  Vorgang  am  Eingänge 
des  Palastes  des  Admetos  ab.  Der 
Modelleur  setzt  an  die  Stelle  der  ganzen 
Architektur  nur  zwei  von  Zweigen  um- 
rankte Säulenstümpfe  und  läßt  den 
Sarkophag,  der  auf  dem  Stiche  im 
Hintergründe  links  sichtbar  wird,  zu 
einer  hinter  Herkules  stehenden  Urne 
zusammenschrumpfen.  Das  Stein- 
pflaster wird  zum  Erdboden,  auf  dem 
Granatäpfel  wachsen.  Daß  der  Model- 
leur damit  bewußt  den  Schauplatz 
der  Handlung  von  dem  Eingänge  zum 
Königspalaste  ,,vor  die  Grabmäler  des 
Friedhofes,  um  verstanden  zu  werden“, 
wie  Grünewald*  meint,  verlegt  habe, 
ist  wohl  kaum  anzunehmen.  Auch  kann 
in  keinem  Falle  Wielands  Singspiel 
Alkeste  den  Frankenthaler  Künstler, 

. Chinesengruppe,  Meißen,  um  1760  (Sammlung 

wie  aus  seiner  Abhängigkeit  von  dem  Herrn  Dr.  von  Pannwitz  in  München) 

französischen  Stiche  hervorgeht,  ange- 
regt haben.  Quelle  für  Coypel  wird  jedenfalls  Racine  gewesen  sein. 

AUSSTELLUNG  VON  STUDIENARBEITEN 
STAATLICHER  KUNSTGEWERBLICHER 
UNTERRICHTSANSTALTEN  Sfr 

N der  vielumstrittenen  Frage  der  Reform  des 
Zeichenunterrichtes  hat  sich  endlich  in  Fach- 
kreisen die  Überzeugung  allgemein  Bahn 
gebrochen,  daß  jede  Umbildung  der  Unter- 
weisung im  freien  Zeichnen,  wenn  sie  Aus- 
sicht auf  Erfolg  bieten  soll,  der  Hauptsache 
nach  auf  frühzeitiges  und  eingehendes  Natur- 
studium gegründet  sein  müsse. 

Wenn  auch  über  die  einzuschlagenden 
Wege,  über  den  Zeitpunkt  des  Beginnes  der 
bezüglichen  Übungen  und  über  den  Umfang  derselben,  sowie  über  die  Wahl 
der  anzuwendenden  Techniken  derzeit  noch  zahlreiche  und  tiefgreifende 

* Dr.  Grünewald-Speyer.  Alkeste.  Eine  Frankenthaler  Porzellangruppe  im  Pfälzischen  Museum, 
Seite  51  u.  ff. 
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Meinungsverschiedenheiten 
bestehen,  so  ist  man  doch 
wenigstens  in  dem  Kardi- 
nalpunkte einig,  daß  nur 
die  Rückkehr  zur  ewigen 
Quelle  alles  Schönen  und 
Wahren  — zur  Natur  — 
uns  von  dem  unfrucht- 
baren Nachahmen  der 
Schöpfungen  verflossener 
Kunstperioden  unabhängig 
machen  und  allmählich 
auch  zu  selbständigen  Lei- 
stungen befähigen  könne; 
heute  darf  kein  Reform- 
programm, welches  ernst 
genommen  werden  will, 
sich  dieser  Forderung  ver- 
schließen und  kein  Lehr- 
plan, der  als  diskutierbar 
gelten  soll,  kann  auf  einer 
anderen  als  auf  dieser 
Grundlage  aufgebaut  sein! 

Mit  der  Erkenntnis  von 
dem  unschätzbaren  Wert 
des  Naturstudiums  für  die 
Bildung  des  Geschmackes, 

„Les  delices  de  l’enfance,  Stich  von  J.  J.  Balechou  nach  Boucher  die  Weckung  und  Ver- 
edlung des  Farben-  und  For- 
mensinnes ist  schon  ein  großer  Schritt  nach  vorwärts  geschehen;  merkwürdig 
bleibt  in  dem  Entwicklungsprozesse  des  Zeichenunterrichtes  nur  das  eine, 
daß  man  spät,  sogar  sehr  spät  zu  dem  erwähnten  Wandel  der  Anschauungen 
gelangt  ist  und  daß  der  vor  17  Jahren  ergangene  Mahnruf  des  Altmeisters 
Hirth*  erst  nach  einem  vollen  Jahrzehnt  allgemeinere  Beachtung  gefunden  hat 
und  schließlich  in  seiner  Grundidee  siegreich  zum  Durchbruche  gelangt  ist.  Die 
Kunstgeschichte  hätte  uns  ja  schon  längst  lehren  sollen,  daß  alle  Kunst,  von 
der  Urzeit  angefangen,  in  sämtlichen  unabhängigen  Stilepochen  ein  mehr  oder 
minder  ausgeprägtes  Naturstudium  zur  Vorstufe  hatte ! Kann  man  sich  denn  die 
Meisterwerke  der  Plastik  der  Antike,  ihre  freie  und  edle  Charakteristik, 
den  hehren  Ausdruck  der  seelischen  Empflndungen,  die  anatomisch-richtige 
Durchbildung  der  Körperformen  in  Ruhe  und  Bewegung  auf  anderem  Wege 
entstanden  denken,  als  durch  vorangegangenes,  äußerst  sorgfältiges  Studium 
der  menschlichen  Gestalt?  Finden  sich  nicht  bei  allen  Stilarten  Pflanzen- 


Georg  Hirth,  Ideen  über  Zeichenunterricht  und  künstlerische  Berufsbildung.  München,  1887. 
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und  Tiermotive  in  großer  Menge  teils 
als  selbständige  Zierformen,  teils  für 
dekorative  Zwecke  verwertet  vor? 

Hat  nicht  endlich  die  häufig  in  den 
Dienst  der  Architektur  gestellte,  also 
zu  sekundärer  Rolle  verurteilte  plasti- 
sche Kunst  wieder  Neubelebung, 

Selbständigkeit  und  Annäherung  an 
die  Antike  nur  dadurch  erfahren,  daß 
man  das  vernachlässigte  Studium  des 
Nackten  wieder  aufnahm  und  dem- 
selben eine  intensive  Pflege  angedei- 
hen ließ? 

Nur  durch  die  Natur,  die  schon 
so  oft  als  Lehrmeisterin  gedient  und 
als  solche  nie  versagt  hat,  nur  durch 
neuerliche  Verwertung  ihres  uner- 
schöpflichen Reichtums  an  tektoni- 
schen Gebilden  und  ornamentalen 
Motiven  können  wir  wieder  zu  neuen 
Ausdrucksformen  der  Ideen  der  Zeit, 
zu  einer  neuen  Kunstübung  gelangen! 

Speziell  in  der  Heimat  hat  es  lange  Chinesengruppe,  Meißen,  um  1760  (Sammlung  des 
, Herrn  Dr.  L.  Darmstaedter,  Berlin) 

gedauert,  bis  dieser  Gedanke  Boden 

gefaßt  und  die  Reformbedürftigkeit  des  Zeichenunterrichtes  überhaupt  als 
unaufschiebbar  erkannt  worden  ist;  während  man  anderwärts  schon  längst 
fühlte,  daß  die  Kopiermethoden  ein  schwerer  Irrtum  seien,  daß  dieselben 
wohl  in  Äußerlichkeiten  ihren  Zweck  zu  erfüllen,  ein  Eindringen  in  das  innere 
Wesen,  in  den  Geist  des  historischen  Kunstvermächtnisses  aber  nur  in 
Ausnahmsfällen  herbeizuführen  vermochten,  bedurfte  es  in  Österreich  erst 
eines  Anstoßes  von  Außen  — der  durch  das  Österreichische  Museum  zu 
Beginn  des  Jahres  1899  veranstalteten  Vorführung  von  prämiierten  Arbeiten 
der  englischen  Kunstgewerbeschulen*  — um  die  Reformidee  überhaupt  in 
Fluß  zu  bringen  und  die  Fachkreise  für  eine  solche  zu  interessieren. 

Die  erwähnte  Kulturwelle  aus  dem  britischen  Inselreiche  hat  die  Rück- 
ständigkeit des  heimischen  Zeichenunterrichtes  in  der  augenfälligsten  Weise 
dargetan  und  kann  somit  als  die  unmittelbare  Veranlassung  zur  Umbildung 
der  methodischen  Prinzipien  desselben  angesehen  werden;  erst  seit  dem 
erwähnten  Zeitpunkte  finden  sich  die  Anfänge  einer  Bewegung,  die  heute 
schon  zu  ganz  ansehnlicher  Bedeutung  angewachsen  ist  und  deren  Ende 
noch  gar  nicht  abgesehen  werden  kann. 

Die  erste  Schulkategorie,  an  welcher  eine  weitgehende  Reform  des 
Zeichen-  und  Modellierunterrichtes  auf  Basis  der  geänderten  Anschauungen 

* Siehe  Kunst  und  Kunsthandwerk,  Jahrgang  1899,  Seite  58. 
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Um  nun  einen 
Überblick  über  die 
auf  diesem  Gebiete 
erzielten  Resultate 

„L’agreable  lecon“,  Stich  von  R.  Gaillard  nach  Boucher  2U  gewinnen  Und 

darnach  weitere 

Entschließungen  treffen  zu  können,  fand  sich  das  Ministerium  für  Kultus  und 
Unterricht  bestimmt,  die  sämtlichen  Schülerarbeiten  des  Schuljahres  1903/04 
aus  dem  freien  Zeichnen  der  unteren  und  Pinselarbeiten  auch  der  höheren 
Jahrgänge  von  35  staatlichen  kunstgewerblichen  Schulen  einzuberufen  und 
eine  Auswahl  aus  denselben  im  Vereine  mit  den  Studienarbeiten  der  Fach- 
kurse Salzburg  1904  im  Österreichischen  Museum  zur  Ausstellung  zu  bringen; 
angefügt  wurde  derselben  des  Zusammenhanges  halber  und  um  ein  möglichst 
großes  Gebiet  der  bis  jetzt  absolvierten  Reformtätigkeit  vorzuführen, 
eine  Ausstellung  von  Zeichnungen  der  Schülerinnen  des  I.  und  II.  Kurses 
der  Kunststickereischule  in  Wien,  ferner  eine  Anzahl  von  Zeichnungen 
aus  der  Übungsschule  für  Lehramtskandidaten  des  Freihandzeichnens 
an  Mittelschulen  der  Kunstgewerbeschule  des  Österreichischen  Museums. 

Die  Gesamtausstellung,  im  Säulenhofe  und  auf  der  Galerie  sowie  in 
12  Räumen  des  I.  Stockw’erkes  des  Österreichischen  Museums  installiert,  war 


platzgegriffen  hat, 
war  die  Gruppe 
der  staatlichen  ge- 
werblichen Unter- 
richtsanstalten; 
schon  im Juni  1899 
ist  denselben  die 
Pflege  des  Natur- 
studiums zur 
Pflicht  gemacht 
und  die  Aktion 
seither  noch  durch 
zahlreiche  Maß- 
nahmen der  Unter- 
richtsverwaltung, 
insbesondere  aber 
durch  regelmäßig 
wiederkehrende 
Fachkurse  zur 
Einschulung  des 
Lehrpersonales  in 
die  neueren  Me- 
thoden gefördert 
worden. 
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in  der  Zeit  vom  lo.  November 
bis  12.  Dezember  1904  für  den 
allgemeinen  Besuch  geöffnet. 

Den  breitesten  Raum 
nahmen  die  Studienarbeiten 
aus  den  Fachkursen  Salzburg 
ein;  letztere  Institution,  aus 
kleinen  Anfängen  entstanden, 
hat  sich  in  kurzer  Zeit  zu  einer 
Einrichtung  entwickelt,  welcher 
in  Bezug  auf  die  Propagierung, 

Erprobung  und  den  Ausbau 
der  methodischen  Grundlagen 
des  Zeichen-  und  Modellier- 
unterrichtes derzeit  die  führen- 
de Rolle  zukommt  und  welche 
berufen  erscheint,  nicht  nur  auf 
die  Entwicklung  des  Unter- 
richtes selbst,  sondern  auch 
auf  die  Gestaltung  leitender 
Ideen  für  das  Kunstgewerbe 
überhaupt  bestimmenden  Ein- 
fluß zu  nehmen.  Nebst  der 
systematischen  Schulung  der 
Lehrpersonen  in  den  als  richtig  erkannten  methodischen  Grundlagen  obliegt 
den  Fachkursen  nämlich  auch  die  weitere  Aufgabe,  das  ihnen  zugewiesene 
Lehrpersonale  über  die  jeweiligen  Wandlungen  des  Geschmackes  in  den 
Zentren  des  Kunstgewerbes  zu  informieren,  die  vorhandene  Befähigung 
im  selbständigen  künstlerischen  Schaffen  weiter  auszubilden  und  der  Leh- 
rerschaft überhaupt  neue  Impulse  für  künstlerische  Betätigung  zu  geben. 

Speziell  dieser  Aufgabenkreis  verdient  ernste  Beachtung,  weil  er  durch 
Heranbildung  eines  auf  der  Höhe  der  Zeit  stehenden  Lehrpersonales  nicht 
nur  für  die  Schule  selbst,  sondern  auch  für  die  kunstgewerbliche  Praxis  von 
tiefgreifender  Bedeutung  ist.  Zur  Erklärung  in  letzterer  Richtung  sei  beigefügt, 
daß  die  gewerblichen  Lehranstalten  nach  der  ihnen  vor  mehreren  Jahren 
durch  die  Unterrichts  Verwaltung  gegebenen  Organisation  nicht  bloß  als 
Schulen  im  gewöhnlichen  Sinne  des  Wortes  ihrer  rein  didaktisch-pädagogischen 
Mission  zu  entsprechen  haben,  sondern  nebstbei  als  kleine  Mittelpunkte  für  das 
gewerbliche  Leben  einer  bestimmten  größeren  oder  kleineren  territorialen 
oder  fachlichen  Wirkungssphäre  zu  fungieren  verpflichtet  sind,  von  welchen 
aus  den  Interessentenkreisen  alle  Neuerungen  auf  künstlerischem  oder 
technischkonstruktivem  Gebiete  durch  einen  regen  Kontakt  zwischen 
Schule  und  Gewerbe  vermittelt  werden.  In  dieser  Verwendung,  welche  stets 
steigende  Dimensionen  annimmt,  und  die  in  dem  erst  vor  kurzem  ein- 


Schäferpaar,  Frankenthal,  1760  bis  1770  (Bayerisches  National- 
museum in  München) 


* 
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geführten  und 
schon  derzeit 
ziemlich  ausge- 
breiteten Wan- 
derunterrichte * 
eine  sehr  erheb- 
liche Erweite- 
rung erfahren 
hat,  finden  nun 
die  leitenden  und 
lehrenden  Or- 
gane der  Schulen 
vielfach  Gelegen- 
heit, auch  in 
kunstgewerb- 
lichen Fragen 
teils  als  Ratge- 
ber, teils  als 
schaffende  und 
umformende 
Elemente  einzu- 
greifen, sowie 
sehr  oft  einen 
bestimmenden 
Einfluß  auf  die 
einschlägige 
Produktion  zu 
nehmen,  welche 
sich  manchmal 
auf  ganz  ansehn- 
liche Industrie- 
zweige erstreckt.  Je  besser  nun  die  künstlensctie  Qualifikation  dieser 
Organe  entwickelt  ist,  desto  günstigere  Erfolge  sind  von  ihnen  als  Träger  der 
kunstgewerblichen  Bildung  zu  erwarten;  besonders  für  die  Provinz  erscheint 
es  von  hohem  Werte,  daß  die  genannten  Funktionäre,  welche  sehr  oft  der 
Anregungen  von  außen  entbehren,  über  alle  Strömungen  des  Tages  auf 
ihrem  Fachgebiete  rasch  und  eingehend  in  Kenntnis  gesetzt  werden 
und  hiezu  erweisen  sich  die  Fachkurse  als  das  einfachste  und  geeig- 
netste Mittel. 


Stich  von  L.  Cars  und  C.  Donat-Jardinier  nach  Grenze 

erstreckt.  Je  besser  nun  die  künstlerische 


* Die  betreffenden  Lehrpersonen  besuchen  nach  einem  vom  Ministerium  für  Kultus  und  Unterricht  fest- 
gestellten Programme  in  der  näheren  oder  entfernteren  Umgebung  des  Schulortes  eine  größere  Anzahl  von 
Gewerbebetrieben  und  trachten  durch  Ratschläge,  Vorträge  und  Demonstrationen,  Abgabe  von  Zeichnungen 
fachgewerblicher  Objekte  u.  a.  m.  reformierend  und  aufklärend  zu  wirken.  Die  Tätigkeit  der  Wanderlehrer  erstreckt 
sich  auf  zahlreiche  technische  und  kunstgewerbliche  Fachgebiete.  Im  Jahre  1904  waren  67  Wanderlehrer  ent- 
sendet, der  Aufwand  der  Unterrichtsverwaltung  hiefür  betrug  40.000  Kronen. 
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Mutter  mit  Kindern,  Frankenthal,  1770 — 1780  (Sammlung  des  Herrn  Dr.  L.  Darmstaedter,  Berlin) 


Dieselben  umfaßten  im  Jahre  1904  folgende  Hauptkurse: 

a)  für  Methodik  des  Zeichnens  und  Malens  allgemeiner  Richtung  (Instruktor : 
Professor  Franz  Cizek  der  Kunststickereischule  in  Wien); 

b)  für  fachgewerbliches  dekoratives  Zeichnen  und  Malen  (Instruktor:  Pro- 
fessor Rudolf  Hammel,  Leiter  des  Lehrmittelbureaus  für  kunstgewerb- 
liche Unterrichtsanstalten  am  Österreichischen  Museum  für  Kunst  und 
Industrie) ; 

c)  für  Modellieren  (Instruktor:  Professor  Josef  Breitner  der  Kunst- 
gewerbeschule des  Österreichischen  Museums  für  Kunst  und  Industrie) ; 

d)  für  Entwerfen  von  Objekten  der  Möbel-  und  Bautischlerei  (Instruktor: 
Architekt  Otto  Wytrlik,  in  Dienstesverwendung  am  Lehrmittelbureau); 
dann  die  Nebenkurse: 

a)  für  ornamentale  Schrift  (Instruktor:  Dozent  Rudolf  v.  Larisch  der 
Kunstgewerbeschule  Wien); 

b)  für  Aktzeichnen  (Instruktor:  Professor  Anton  Ritter  v.  Kenner  der 
Kunstgewerbeschule  Wien); 

c)  für  elementares  Modellieren  (Instruktor:  Professor  Josef  Breitner,  wie 
oben); 

d)  für  Photographie  und  Übungen  im  Gebrauche  des  Skioptikons  für  Schul- 
zwecke (Instruktor:  Professor  Heinrich  Kessler  der  Graphischen 
Lehr-  und  Versuchsanstalt  in  Wien). 


6 
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Stich  von  Moreau  le  jeune  nach  Grenze,  1766 


Die  Kurse  fanden  in  der  Zeit  vom  i8,  Juli  bis  20.  August  1904  statt,  die 
Zahl  der  einberufenen,  fast  ausschließlich  an  gewerblichen  Schulen  der 
Provinz  tätigen  Lehrpersonen  belief  sich  auf  69,  der  Kostenaufwand  betrug 
rund  36.000  Kronen. 

Da  die  Ziele  und  Einrichtungen  der  Fachkurse  schon  wiederholt  den 
Gegenstand  von  Erörterungen  in  diesen  Blättern  gebildet  haben*  und  somit 
als  bekannt  vorausgesetzt  werden  dürfen,  sollen  hier  kurz  nur  jene  Neue- 
rungen erwähnt  werden,  welche  auf  methodischem  Gebiete  platzgegriffen 
haben  oder  die  in  anderer  Richtung  Interesse  bieten. 

In  erster  Linie  zu  nennen  sind:  Die  Einführung  der  Pflege  des  für 
kunstgewerbliche  Fachrichtungen  wichtigen  geometrischen  Ornamentes  und 


Jahrgang  1903»  1902. 
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die  zu  besonderer  Geltung 
gebrachte,  weil  im  eminen- 
ten Interesse  der  praktischen 
Ziele  der  gewerblichen 
Schulen  gelegene  Betonung 
der  dekorativen  Umwertung 
von  Naturformen,  die  teils 
im  Kurse  Cizek,  teils  im 
Kurse  Hammel  zum  Aus- 
drucke gebracht  wurden. 

Die  Übungen  im  geome- 
trischen Ornamente  be- 
zwecken die  Erzielung  von 
dekorativen,  dem  Gebrauchs- 
zwecke und  dem  Aus- 
führungsmateriale ange- 
paßten Wirkungen  unter  Zu- 
grundelegung geometrischer 
Elementarformen  durch 
selbständig  von  den 
Schülern  durchzuführende 
Reihungen  oder  Gruppie- 
rungen dieser  Formele- 
mente*, unterscheiden  sich 
also  wesentlich  von  dem  bisherigen  Vorgänge  in  der  Pflege  des  geometrischen 
Ornamentes  im  Freihandzeichnen,  bei  welchem  geometrische  Konstruk- 
tionen aus  freier  Hand  nach  Vorzeichnungen  an  der  Tafel  und  nach 
Vorlagen,  also  bloß  Kopien,  dargestellt  worden  sind. 

Eine  ganz  hervorragende  Bedeutung  kommt  der  Umwertung  von 
Naturformen  zu,  da  dieselbe  das  Endziel  des  Unterrichtes  im  rein  dekorativen 
Zeichnen  auf  Grundlage  aller  vorangegangenen  Übungen  darstellt.  In  diese 
Gruppe  fällt  bekanntlich  das  ,, Stilisieren“  im  allgemein  gebräuchlichen  Sinne 
des  Wortes,  dann  zählen  hieher  noch  jene  Gebilde,  die  bloß  auf  der  Ver- 
wendung einzelner,  aus  tektonischen,  farbigen  oder  struktiven  Eigentümlich- 
keiten von  Naturformen  geschöpften  Anregungen  basieren  und  letztere  dem 
Zwecke  und  Materiale  des  zu  schaffenden  Gegenstandes  anzupassen  suchen, 
also  rein  individuelle,  von  der  als  Behelf  benützten  Naturform  mehr  oder 
minder  unabhängige  Gestaltungen  bilden;  nach  Auffassung  und  Durchführung 
ist  das  Vorbild  wenig  oder  gar  nicht  zu  erkennen,  dagegen  ist  der  Phantasie 
hier  ein  unbegrenztes  Feld  eingeräumt. 

In  vielen  hunderten  von  Beispielen  lagen  derartige  Arbeiten  vor,  deren 
Motive  aus  Schmetterlingen,  Muscheln,  Schnecken,  Vogelflügeln,  Blättern, 

* Meist  aus  farbigem  Papier  ausgeschnitten;  mit  Hilfe  dieser  leicht  verschiebbaren  Behelfe  werden  dann 
Versuche  in  der  Anordnung  von  gefällig  wirkenden  und  richtig  verteilten  Anordnungen  in  verschiedenen 
Kombinationen  hergestellt. 


Die  glücklichen  Eltern,  Wien,  um  1760  (Kunstgewerbemuseum 
in  Berlin) 


6* 
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Blüten  u.  a.  abgeleitet 
waren  und  die  oft 
nur  charakteristische 
Linien,  in  anderen 
Fällen  gewisse,  der 
zum  Vorbilde  gewähl- 
ten Naturform  eigen- 
tümliche ornamentale 
oder  koloristische  Prin- 
zipien enthielten, 
manchmal  aber  auch 
ihre  Herkunft  deutlich 
verrieten. 

Im  Kurse  Breitner, 
welcher  das  Akt- 
modellieren für  Bild- 
hauer, Modelleure, 
Graveure  etc.,  zu  dem 
sich  in  der  Provinz 
wenig  Gelegenheit 
findet,  als  Hauptauf- 
gabe zu  pflegen  hat, 
wurde  diesmal  auch 
dem  methodischen 
Gange  des  Unter- 
richtes besonders  auf 
der  Unterstufe  und  im 
Ornamente  größere 
Aufmerksamkeit  geschenkt,  einerseits  um  auch  auf  diesem  wichtigen  Ge- 
biete soweit  als  tunlich  reformierend  zu  wirken,  andererseits  aber  aus 
dem  Grunde,  weil  von  jetzt  ab  die  Lehrer  für  das  Zeichnen  auch 
Modellierunterricht  im  beschränkten  Maße  zu  erteilen  haben  werden;  eine 
der  Forderungen  der  leitenden  Reformidee  besteht  nämlich  darin,  daß  das 
Modellieren  stets  einen  integrierenden  Bestandteil  des  Zeichenunterrichtes 
zu  bilden  habe  und  zur  Förderung  des  Zeichenunterrichtes  überhaupt,  sowie 
in  allen  jenen  Fällen  zu  betreiben  sein  wird,  in  denen  sich  die  Anfertigung 
flüchtiger  plastischer  Skizzen  zur  Kräftigung  des  Vorstellungsvermögens 
oder  zur  Kontrolle  der  Wirkung  eines  in  Zeichnung  dargestellten  plastischen 
Objektes  als  wünschenswert  erweist. 

Der  Kurs  Wytrlik  hat  als  neuen  Aufgabenkreis  das  Entwerfen  von  Bau- 
tischlerarbeiten zu  bewältigen  gehabt,  da  die  Mehrzahl  der  Holzbearbeitungs- 
schulen diesen  wichtigen  Zweig  mehr  als  bisher  zu  kultivieren  verpflichtet 
worden  ist  und  sich  daraus  die  Notwendigkeit  ergab,  das  betreffende 
Lehrpersonale  mit  den  bezüglichen  Neuerungen  vertraut  zu  machen.  Beson- 


La  servante  congediee,  Stich  von  J.  J.  Balechou  nach  Jeaurat 
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derer  Wert  wurde  ferner 
beim  Möbelzeichnen  auf 
einfache  Ausführung  und 
perspektivische  Darstellung 
der  Entwürfe  gelegt,  weil 
letztere  Art  der  Versinn- 
lichung  eines  Objektes  für 
den  Laien  sofort  verständ- 
lich ist  und  weil  sie  bei  der 
Entwurfarbeit  den  nicht  zu 
unterschätzenden  Vorteil 
bietet,  daß  alle  drei 
Dimensionen  gleichzeitig  in 
Betracht  gezogen  werden 
müssen,  wodurch  die  de- 
korative Gesamtwirkung 
erheblich  leichter  beur- 
teilt und  richtiger  konzipiert 
werden  kann,  als  bei  der 
Darstellung  in  orthogonaler 
Projektion. 

Die  Prinzipien  der  ornamentalen  Schrift,  wie  sie  im  Kurse  v.  Larisch 
gelehrt  werden,  sind  von  früher  her  erinnerlich;  nebst  dem  großen  Vorteile, 
daß  die  Schrift  jetzt  nicht  mehr  wie  früher  gezeichnet,  sondern,  da  jeder 
Buchstabe  in  einem  Zuge  frei  hingesetzt  werden  muß,  geschrieben  wird, 
daß  Wert  auf  die  richtige  Schriftverteilung,  auf  die  Wahrung  des  individuellen 
Schriftcharakters,  auf  ästhetisch  befriedigende  Raumverteilung,  auf  An- 
passung der  Schrift  an  den  Charakter  der  Zeichnung  und  trotz  aller  dieser 
Forderungen  auch  auf  leichte  Leserlichkeit  gelegt  wird,  resultiert  auch  noch 
als  erfreuliches  Ergebnis,  daß  dem  früher  zum  Schaden  des  Zeichenunter- 
richtes geübten  Unfuge  der  geometrischen  Konstruktion  der  einzelnen  Buch- 
staben, bei  welchem  oft  für  einen  derselben  vier  bis  fünf  Zirkelschläge  und 
ein  kompliziertes  Netzwerk  angewendet  werden  mußten,  hoffentlich  für 
immer  wirksam  gesteuert  ist  und  daß  die  Schüler  jetzt  in  der  Lage  sind, 
ihre  Zeichnungen  gefällig  und  nett  in  wenigen  Minuten  zu  beschreiben, 
während  sie  früher  Stunden  lang  zu  konstruieren  und  zu  linieren  hatten 
und  damit  kostbare  Zeit  verloren. 

Der  Kurs  v.  Kenner  hat  das  Studium  der  menschlichen  Gestalt  zum 
Gegenstände  gehabt  und  zwar  als  Hilfsfach  für  Bildhauer  und  Modelleure, 
sowie  für  die  Vertreter  jener  kunstgewerblichen  Zweige,  bei  welchen  figurale 
Darstellungen  von  Belang  sind.  Das  Hauptgewicht  wurde  auf  das  Studium 
der  Gesamterscheinung  (Ruhe)  und  Proportionalität  gelegt  und  erst  dann 
zum  vergleichenden  Zeichnen  zweier  menschlicher  Körper  und  zum  Studium 
nach  dem  bewegten  Modelle  übergegangen. 


46 


„Alkeste“,  Stich  von  Desplaces  nach  A.  Coypel 

Mit  dem  Kurse  für  Photographieren  und  Übungen  im  Gebrauche  des 
Skioptikons  für  Schulzwecke  (Kessler)  wird  die  Erfüllung  mehrerer  Zwecke 
angestrebt.  In  erster  Linie  sollen  die  Lehrer  einen  genügenden  Grad  von 
Fertigkeit  im  Photographieren  erlangen,  um  ihre  Schüler  in  der  Aufnahme 
von  gewerblichen  Objekten  selbst  instruieren  zu  können,  da  die  Photographie 
im  gewerblichen  Leben  heute  eine  ganz  ansehnliche  Rolle  spielt  und  viel- 
fach schon  unentbehrlich  geworden  ist.  Ferner  erscheint  es  als  sehr 
wünschenswert,  daß  gute  Aufnahmen  von  kunst-  und  kulturhistorischen 
Objekten  in  großer  Zahl  hergestellt  und  an  die  kompetente  Zentral- 
kommission für  Erforschung  und  Erhaltung  der  Kunst-  und  historischen 
Denkmale  geleitet  werden,  weil  sich  in  dieser  Richtung  noch  ziemlich 
empfindliche  Lücken  vorfinden;  die  Kunstschätze  der  Heimat  sind  im  Aus- 
lande hauptsächlich  nur  wegen  des  Mangels  an  entsprechend  zahlreichen. 


47 


„Alkeste“,  Frankenthal,  um  1775  (Hamburg,  Museum  für  Kunst  und  Gewerbe) 


guten  graphischen  Wiedergaben  viel  zu  wenig  gekannt  und  in  der 
Literatur  oft  nur  sehr  stiefmütterlich  behandelt.  Endlich  kommt  noch  in 
Betracht,  daß  der  Unterricht  in  der  Kunstgeschichte  an  den  einschlägigen 
gewerblichen  Lehranstalten,  der  jetzt  nicht  immer  befriedigt,  auf  neue  Grund- 
lagen gestellt  werden  muß ; künftighin  wird  derselbe  nebst  den  einschlägigen 
Vorträgen  und  der  Vornahme  von  umfangreichen  Skizzierübungen  nach 
historischen  Kunstformen  in  der  Hauptsache  auf  die  Vorführung  von  zahl- 
reichen Skioptikonbildern  basiert  sein,  wobei  als  Vorstufe  die  Veran- 
schaulichung von  Meisterwerken  der  bildenden  Kunst,  später  aber  die 
häufige  und  wiederholte  Projizierung  von  Diapositiven  historischer 
Schöpfungen  aus  dem  Spezialgewerbe  der  Schüler  vorzunehmen  sein  wird, 
um  den  letzteren  ein  möglichst  vollständiges  Bild  des  Entwicklungsganges 
des  betreffenden  Kunsthandwerkes,  sowie  des  Zusammenhanges  der  Kunst- 
form mit  dem  Ausführungsmateriale  und  der  Art  seiner  Bearbeitung  zu 
bieten.  Nur  an  der  Hand  dieser  Demonstrationen  in  Verbindung  mit 
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Erläuterungen,  wiederholtem  Einüben  und  den  erwähnten 
zeichnerischen  (Gedächtnis-)  Übungen  dürfte  es  möglich 
sein,  selbst  weniger  befähigten  Schülern  und  jenen  mit 
geringer  Vorbildung  die  erforderliche  Sicherheit  im 
Erfassen  und  Bestimmen  sowie  in  der  verständnisvollen 
Wiedergabe  von  Kunstgebilden  aus  früherer  Zeit  zu 
1 I vermitteln. 

Was  nun  die  zweite  Partie  der  Ausstellung,  die 
Schülerarbeiten  anbelangt,  so  kann  mit  Befriedigung 
konstatiert  werden,  daß  dieselbe  die  gehegten  Erwar- 
tungen übertroffen  und  den  Beweis  dafür  geliefert  hat, 
daß  die  durch  die  Fachkurse  in  mühevoller  Arbeit  seit 
Jahren  propagierte  methodische  Durchbildung  der  Funda- 
mente des  Zeichenunterrichtes  im  allgemeinen  gute, 
in  einer  erheblichen  Zahl  von  Fällen  aber  treffliche 
Resultate  zu  zeitigen  vermochte.  In  erstaunlich  kurzer 
Zeit  hat  sich  fast  bei  allen  Schulen,  dank  der  anerkennens- 
werten Tätigkeit  der  leitenden  und  lehrenden  Organe,  der 
Umbildungsprozeß  vollzogen  und  was  die  Hauptsache 
ist,  ausnahmslos  wird  konstatiert,  daß  die  Arbeitslust  und 
die  Schaffensfreudigkeit  der  Schüler  in  außerordentlichem 
Maße  gestiegen  ist  und  daß  jetzt  überall  ein  frisches  fröh- 
liches Streben  herrscht.  Als  ein  nicht  ganz  nebensäch- 
liches Moment  verdient  auch  hervorgehoben  zu  werden, 
daß  die  ursprüngliche  Befürchtung  einer  Störung  der 
Schuldisziplin  durch  die  jetzt  notwendig  gewordene  freiere 
Bewegung  der  Schüler  nicht  nur  nicht  zugetroffen,  sondern  daß  im  Gegen- 
teile eine  Besserung  des  disziplinären  Verhaltens  infolge  des  großen  Inter- 
esses, das  die  Schüler  jetzt  am  Zeichenunterrichte  haben,  wahrzunehmen 
ist.  Diese  immerhin  erfreulichen  Erscheinungen  finden  ihre  Erklärung  darin, 
daß  den  Schülern  nunmehr  Gelegenheit  zur  Betätigung  ihres  eigenen 
Könnens  und  zur  Entfaltung  ihrer  individuellen  Begabung  gegeben  wird. 


Komposition 
von  Franziska  Hof- 
manninger  (Fachkurse 
Salzburg) 


Handspiegel  aus  Silber  von  Sergius  Hruby  (Fachkurse  Salzburg) 
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Die  Ausstellung 
der  Schülerarbeiten 
zerfiel  in  drei  Par- 
tien, und  zwar  in 
die  Ausstellung  von 
35  staatlichen  ge- 
werblichen Lehr- 
anstalten der 
Provinz,  in  die 
Ausstellung  der 
Kunststickerei- 
schule und  in  jene 
der  Übungsschule 
für  Lehramtskandi- 
daten des  Freihand- 
zeichnens. 

Die  ersterwähn- 
te Abteilung  war 

nicht  nach  Schulen  Komposition  von  Franziska  Hofmanninger 

(Fachkurse  Salzburg) 

durchgeführt,  weil 

dies  zu  ermüdend  gewirkt  haben  würde,  sondern  nach  den  einzelnen  Stadien 
des  Unterrichtes  im  freien  Zeichnen  in  folgenden  Gruppen  angeordnet: 

1.  Freie  Pinselübungen  (Zeichnen  einfacher  fiächenhafter  und  körper- 
licher Gebilde). 

2.  Vergrößerungen. 

3.  Übungen  in  der  Erziehung  zum  bewußten  räumlichen  Sehen  (An- 
schauungsperspektive), Gefäßformen,  Flächenwendungen. 

4.  Studium  der  Pflanze. 

5.  Studium  des  Tieres. 

6.  Studium  des  Menschen. 

7.  Stilisierungen  und  Umwertung  von  Naturformen. 

Im  Hinblicke  auf  den  zur  Verfügung  stehenden  Raum  sowie  auf  die 
Tendenz  der  Zeitschrift  ist  ein  Eingehen  auf  die  an  den  bezeichneten 
Bildungsstätten  schon  sehr  weit  gediehene  Ausbildung  der  Methodik  nicht 
möglich;  erwähnt  sei  jedoch,  daß  das  Schwergewicht  bei  der  Mehrzahl  der 
Übungen  im  freien  Zeichnen,  namentlich  bei  den  Anfangsübungen  auf  die 
Wiedergabe  mit  dem  Pinsel  gelegt  wird.  Dies  mag  wohl  für  den  ersten 
Moment  als  ein  gewagtes  Experiment  erscheinen,  ist  es  aber  nicht,  denn  die 
bisher  gewonnenen  Erfahrungen  sprechen  entschieden  für  die  Beibehaltung 
dieser  Darstellungsart. 

Abgesehen  davon,  daß  den  Schülern  die  farbige  Darstellung  die  größte 
Freude  bereitet  und  sie  zu  förmlichen  Wettkämpfen  anspornt,  ergeben  die 
freien  Pinselübungen  so  günstige  Resultate  und  führen  sich  mit  solcher 
Leichtigkeit  ein,  daß  ein  Aufgeben  dieses  Vorganges  geradezu  ein  bedenk- 
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lieber  Schritt  nach  rückwärts  wäre;  derselbe  er- 
weist sich  auch  als  eine  treffliche  Vorbereitung 
für  die  Vermittlung  der  erforderlichen  Fertigkeit 
im  Skizzieren,  sowie  für  die  im  weiteren  Ver- 
laufe des  Unterrichtes  zu  pflegenden  Übungen 
im  fachlichen  Zeichnen. 

Ein  Hauptziel  der  Unterweisung,  die  ver- 
ständnisvolle und  sorgfältige  Durchbildung  von 
Formen  und  Konturen,  wird  durch  die  Pinsel- 
übungen durchaus  nicht  beeinträchtigt,  sondern 
nur  gefördert. 

Hinzuzufügen  ist  noch,  daß  die  Ausstellung 
nicht  unter  dem  Gesichtspunkte  betrachtet 
werden  durfte,  daß  schon  alle  bis  jetzt  erzielten 
methodischen  Errungenschaften  bei  derselben 
in  ihrer  Gänze  zum  Ausdrucke  gebracht  waren 
und  daß  durchaus  nur  einwandfreie  Leistungen 
Vorgelegen  sind;  im  Gegenteile,  es  fehlten  noch 
mehrere  ganz  wichtige  Kapitel,  weil  die  bezüg- 
lichen Fortschritte  an  und  für  sich  zu  neu 
sind  und  erfahrungsgemäß  nur  langsam  diffun- 
dieren, andererseits  aber  haben  sich,  wenn 
auch  nur  vereinzelt,  wie  es  ja  unvermeidlich 
ist,  mehr  oder  minder  belangreiche  Verirrungen 
gezeigt. 

So  konnte  zum  Beispiel  konstatiert  werden, 
daß  das  wichtige  Erinnerungs-  und  Gedächtnis- 
zeichnen, die  Übungen  im  Vergrößern,  dann  die 
Übungen  im  geometrischen  und  abstrakten 
Ornamente  in  noch  viel  zu  geringem  Maße 
kultiviert  werden,  daß  an  Stelle  von  Stilisierun- 
gen manchmal  nur  rein  naturalistische  Gebilde 
Vorlagen,  daß  auch  dort  mit  dem  Bleistift  kon- 
turiert  wird,  wo  der  Pinsel  allein  zur  Wirkung  zu  bringen  gewesen  wäre, 
daß  die  Schrift  trotz  der  unverkennbar  hervortretenden  Fortschritte  nicht 
immer  richtig  angewendet  erscheint,  daß  sie  insbesondere  in  Fällen,  wo  ihr 
nur  eine  sekundäre  Bedeutung  zukommt,  zu  vordringlich  auftritt,  daß  die 
Leserlichkeit  nicht  immer  gewahrt  ist,  daß  beim  Pflanzenstudium  von  der 
Wiedergabe  der  Naturform  viel  zu  rasch  zum  Stilisieren  übergegangen 
wird,  ohne  vorher  möglichst  viele  Varianten  zu  schaffen  und  andere 
mehr. 

Bei  der  besonderen  Willigkeit,  mit  der  die  Lehrerschaft  allen  gegebenen 
Anregungen  folgt,  ist  eine  baldige  Behebung  dieser  verhältnismäßig  nicht 
bedeutenden  Mängel  in  kürzester  Frist  zu  erwarten. 


Heraldischer  Entwurf  von  R. 
(Fachkurse  Salzburg) 


Zitte 
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Zu  bemerken  ist  weiters,  daß 
der  in  dieser  Gruppe  der  Ausstellung 
zur  Schau  gebrachte  Vorgang  durch- 
aus nicht  für  alle  Schulen  uniform 
ist,  sondern  daß  jede  Anstalt  nur 
dasjenige  aus  demselben  aus  wählt 
und  für  ihre  Zwecke  verarbeitet,  was 
ihren  speziellen  fachlichen  Aufgaben 
entspricht.  Schließlich  bleibt  noch  zu 
erwähnen,  daß  in  der  Ausstellung 
nur  ein  Teil  des  in  den  gewerblichen 
Schulen  zu  pflegenden  Zeichenunter- 
richtes, das  freie  Zeichnen  in  den  un- 
teren Klassen  und  Pinselübungen  der 
höheren  Klassen,  vorgeführt  wurden, 

während  das  eigentliche  Fachzeich-  Komposition  von  Franziska  Hofmanninger  (Fach- 

nen  und  das  technisch-konstruk-  Salzburg) 

tive  Zeichnen,  welche  bei  der  Mehr- 
zahl der  in  Rede  stehenden  Bildungsschulen  die  Hauptrolle  spielen,  wegen 
Raummangel  außer  Betracht  bleiben  mußten. 

Die  zweite  Partie  der  Ausstellung,  jene  der  Kunststickereischule  Wien, 
illustrierte  die  Anwendung  der  in  den  gewerblichen  Lehranstalten  ein- 
gehaltenen Methoden  bei  einer  Spezialschule,  um  die  Anpassungsfähig- 
keit derselben  zu  zeigen  und  um  Fingerzeige  dafür  zu  geben,  in  welcher 
Art  der  fachliche  Charakter  in  jeder  Zeichnung  von  allem  An- 
fänge an  berücksichtigt  werden  kann  und  muß. 

Sehr  lehrreich  war  auch  die 
letzte  Abteilung,  die  Ausstellung  der 
Übungsschule  für  Lehramtskandi- 
daten des  Freihandzeichnens  an 
Mittelschulen,  welche  seit  Jahresfrist 
besteht  und  32  Schüler  zählt,  die 
nicht  ausgewählt,  sondern  vom  Kanz- 
leipersonale der  Kunstgewerbeschule 
nach  der  Reihenfolge  der  Anmel- 
dungen aufgenommen  werden.  Die 
Erinnerungsbilder  der  kleinen  Leute, 
welche  wöchentlich  vier  Stunden 
Unterricht  erhalten,  dann  die  Lei- 
stungen derselben  im  Gedächtnis- 
zeichnen und  im  Zeichnen  nach 
Naturgegenständen  selbst,  die 

Komposition  von  Franziska  Hofmanninger  (Fach-  Übungen  nach  dem  Verdeckten  Ob- 
kurse Salzburg)  jekte  etc.  lieferten  den  Beweis,  daß 
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Überfangvase 


von  F.  Oppitz 
Salzburg) 


Projektion  in  einem  Zehntel 
das  andere  Objekt. 


der 


auf  dem  eingeschlagenen  Wege  schon  im 
frühen  Lebensalter  der  Schüler  ganz  über- 
raschende Erfolge  erzielt  werden  können. 

In  der  Ausstellung  fanden  durch  die 
Instruktoren  der  Fachkurse  Führungen  für 
die  Mitglieder  der  Gewerbeschulkom- 
mission in  Wien,  für  Direktoren  und  Lehr- 
personen von  gewerblichen  Lehranstalten, 
von  Mittelschulen,  von  Lehrer-  und  Lehre- 
rinnenbildungsanstalten, von  Bürger- 
schulen und  anderen  Schulkategorien  statt; 
nach  Besichtigung  der  Ausstellung  durch 
die  von  der  Unterrichtsverwaltung  ein- 
berufenen  Direktoren  der  gewerblichen 
Bildungsstätten  wurde  eine  gemeinsame 
Beratung  abgehalten  (vertreten  waren 
48  Schulen),  bei  welcher  sich  sämtliche 
Teilnehmer  einstimmig  für  die  Zweck- 
mäßigkeit und  Durchführbarkeit  der  neuen 
Methoden,  für  die  Ausgabe  großzügiger 
Vorschriften  über  deren  prinzipielle  Grund- 
lagen u.  a.  aussprachen  und  hierbei  auch 
die  mit  dem  Pinselzeichnen  erzielten,  sehr 
günstigen  Resultate  besonders  betonten. 

Zum  Schlüsse  sei  noch  hervorgehoben, 
daß  sich  die  Unterrichtsverwaltung  nicht 
nur  durch  regelmäßige  Inspektionen  der 
Kurse  und  durch  periodische,  bestimmte 
Gebiete  des  Zeichenunterrichtes  um- 
fassende Spezialausstellungen,  sondern 
auch  durch  alljährlich  veranstaltete  Klau- 
sur-Arbeiten von  den  erzielten  Ergebnissen 
des  Zeichenunterrichtes  überzeugt,  bei 
welch  letzteren  die  auszuarbeitenden  The- 
mata *)  den  betreffenden  Anstalten  in  der 
gleichen  Weise,  wie  bei  den  schriftlichen 
Maturitätsprüfungen  übermittelt  und  die 
Schüler  der  Kurse  bei  der  Durchführung 
strenge  überwacht  werden.  Die  Beur- 


* Z.  B.  für  Holzbearbeitungsschulen:  Abteilung  für 
(Fachkurse  Tischlerei,  i.  Tag:  Anfertigung  von  Skizzen  für  die  Bestand- 
teile eines  einfachen  Schreibzimmers  (Buffet,  Schreibtisch, 
Sessel)  in  perspektivischer  Darstellung  oder  in  orthogonaler 
natürlichen  Größe.  2.  Tag:  Anfertigung  der  Werkzeichnung  für  ein  oder 
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teilung  und  die  Prämiierung  der 
Arbeiten  erfolgt  durch  eine  Jury 
in  Wien,  welche  von  Fall  zu  Fall 
aus  Funktionären  der  Unterrichts- 
verwaltung, aus  Schulmännern 
und  hervorragenden  Industriellen 
und  Gewerbetreibenden  zusam- 
mengesetzt ist. 

Die  Resultate  waren  bisher 
nach  dem  einstimmigen  Urteile 
der  Jury  sehr  befriedigende, 
dürften  aber  in  Zukunft,  wenn 
sich  die  erst  verhältnismäßig 
kurze  Zeit  eingeführten  Methoden 
etwas  mehr  eingelebt  haben,  noch 
bessere  werden. 

Mit  der  Einführung  der 
Klausurarbeiten  ist  eine,  wenn 
auch  nur  sehr  bescheidene  An- 
näherung an  das  großartig  ent- 
wickelte System  der  „National- 
Competition“,  welche  das 
englische  Kunstgewerbe  unab- 
hängig gemacht  und  rasch  zur 
Blüte  gebracht  hat,  vollzogen; 
im  Interesse  des  heimischen 
Kunstgewerbes  wäre  ein  Ausbau 
der  Institution  der  Klausurar- 
beiten durch  deren  Ausdehnung 
auf  weitere  Kreise  nur  lebhaft 
zu  wünschen. 

JjYj  vorstehenden  sind  die  Salonschrank  von  Max  Jäger  (Fachkurse  Salzburg) 

Grundlagen  einer  Reform  flüchtig, 

dem  beschränkten  Raume  entsprechend,  angedeutet,  welche  auch  weiterhin 
die  Basis  für  den  Unterricht  an  den  staatlichen  Bildungsstätten  kunstgewerb- 
licher Richtung  bilden  und  damit  zur  Hebung  des  Kunsthandwerkes  bei- 
tragen wird.  E.  P. 


Papiermesser  aus  Silber  von  Sergius  Hruby  (Fachkurse  Salzburg) 
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INNERE  EINRICHTUNG  DES  NEUBAUES 
FÜR  DAS  NORDISCHE  MUSEUM  IN  STOCK- 
HOLM b» 

ER  große  Neubau  in  Djurgarden  bei  Stockholm, 
welcher  die  zahlreichen  und  bisher  zerstreuten 
Sammlungen  des  nordischen  Museums  ver- 
einigen soll,  momentan  vielleicht  die  um- 
fassendste Darstellung  einer  entwickelten  Volks- 
kunst, ist  endlich  so  weit  gebracht  worden,  daß 
an  die  innere  Einrichtung  geschritten  werden 
kann;  die  lange  dauernden  Verhandlungen  der 
Kuratoren  des  Museums  haben  endlich  ein 
greifbares  Resultat  erhalten.  Indem  wir  den 
kürzlich  vom  Kuratorium  akzeptierten  Vor- 
schlag des  Intendanten  Salin  in  seinem  Hauptinhalt  skizzieren,  geben  wir 
zugleich  einen  Überblick  über  den  Umfang  des  Vorhandenen. 

Die  innere  Anordnung  des  Gebäudes  erinnert  an  eine  Basilika;  ein 
durchgehender  zentraler  Hallenraum  ist  umgeben  von  drei  Galeriegeschossen, 
einem  unteren,  einem  mittleren  (der  Säulengalerie)  und  einem  Obergeschoß; 
Unterhalb  dieser  Anlage  befindet  sich  ein  niedriges  Erdgeschoß,  das  mit  der 
Umgebung  des  Gebäudes  eben  liegt. 

Für  die  große  Halle  ist  die  Aufstellung  der  vorläufig  noch  im  königlichen 
Schlosse  untergebrachten  Sammlung  von  Rüstungen,  Trachten,  Wägen  etc. 
ins  Auge  gefaßt.  Die  einer  intimeren  Ausbildung  zugänglichen  Galerien  sollen 
durch  Ausnützung  der  etwa  je  zwanzig  Kompartimente  umfassenden 
Etagen  den  bisherigen  Sammlungsbestand  aufnehmen. 

Die  reichen  schwedischen  Bauernkunstsammlungen,  welche  den 
Schwerpunkt  des  Museums  bilden,  sollen  den  günstigsten  Aufstellungsort 
im  Hauptgeschoß  erhalten,  um  dem  Beschauer  sofort  einen  Einblick  in  das 
wertvollste  Material  zu  geben.  Hierher  gehören  auch  die  zahlreichen  Bauern- 
stuben, die  sich  leicht  einbauen  lassen. 


Dekorative  Studie  von  Franziska  Hofmanninger  Komposition  vonFranziskaHofmanninger 

(Fachkurse  Salzburg)  (Fachkurse  Salzburg) 
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Rasierstube  von  Max  Jäger  (Fachkurse  Salzburg) 

In  dem  darunter  gelegenen  Gartengeschoß  sollen  die  Volkskunstsamm- 
lungen fortgesetzt  werden,  anschließend  daran  eine  Reihe  von  Spezial- 
darstellungen gewisser  Gebiete,  welche  von  kultureller  Bedeutung  sind. 
Eine  Abteilung  für  Küche  und  Kochkunst,  für  Maß-  und  Gewichtswesen, 
für  Verkehr  und  Städteentwicklung,  für  Beleuchtungs wesen,  für  Jagd  und 
Fischerei  etc.,  Wagen  und  andere  Transportmittel  sollen  in  einem  Teil  der 
Erdgeschoßhalle  Aufstellung  finden,  während  der  dunkle  andere  Teil  zu 
Magazinierungszwecken  bestimmt  ist. 

In  der  mittleren,  der  Säulengalerie,  ist  eine  Hälfte  des  Raumes  für  die 
nach  Bezirken  geordnete  Volkskunstsammlung  bestimmt,  während  die  andere 
eine  interessante  Sammlung  für  schwedisches  Zunftwesen  aufnehmen  soll 
und  daran  anschließend  eine  Abteilung  für  Apothekerwesen,  für  Spiel- 


□ □ 
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Bewegungsstudie  von  F.  Haider  (Fachkurse  Salzburg) 


zeug,  für  Musikinstrumente  und  eine  große  Abteilung  für  textile  Haus- 
industrie. 

In  der  oberen  Galerie  soll  die  Sammlung  für  höhere  Stände  Platz  finden, 
und  zwar  in  einem  historisch-chronologischen  Sinne.  Vollständige  Interieurs 
sollen  in  geschlossener  Folge  die  Entwicklung  der  Stilepochen  illustrieren  und 
dazwischen  sollen  Schauräume  eingeschaltet  werden,  die  den  Zusammen- 
hang eines  Zeitcharakters  mit  dem  Material  der  Gegenstände  seiner  bevor- 
zugten Techniken  aufweisen. 

Man  will  da  zeigen,  wie  sich  jeder  ausgebildete  Zeitcharakter  über  alle 
Teile  des  Bedarfes  erstreckt,  alle  Gegenstände  erfaßt,  aus  welchem  Material 
imm.er  sie  sein  mögen. 

Allerdings  sind  bis  jetzt  nur  allgemeine  Umrisse  der  Anordnung  fest- 
gelegt und  die  Detailarbeit  hat  innerhalb  dieses  Rahmens  nun  erst  zu 
beginnen.  Um  diese  Arbeit  möglichst  vollkommen  den  neuesten  Erfahrungen 
anzupassen,  unternimmt  nun  Intendant  Salin  mit  einem  Beamten  des 
Museums  über  Auftrag  des  Kuratoriums  eine  Studienreise  ins  Ausland. 

Es  ist  zu  erwarten,  daß  diese  sorgfältige  Vorbereitung  und  systematische 
Planung  das  Resultat  haben  wird,  daß  die  in  ihrer  Art  einzige  und  für  alle 
Gebiete  gewerblicher  und  künstlerischer  Tätigkeit  anregende  Sammlung  in 
übersichtlicher  und  klarer  Weise  zur  Aufstellung  gelangt,  die  ihren  hoch- 
herzigen Gründern  Ehre  macht. 
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Tierstudien  von  F.  Oppitz  (Fachkurse  Salzburg) 


AUSSTELLUNG  VON  GEGENSTÄNDEN  DER 
KUNSTGEWERBLICHEN  HAUSINDUSTRIE 
UND  DER  VOLKSKUNST  IM  K.  K.  ÖSTER- 
REICHISCHEN MUSEUM  Sfr 


S wurde  bereits  vor  Jahren  der  Plan  gefaßt,  in 
den  Räumen  des  Österreichischen  Museums  eine 
große  kunstgewerbliche  Hausindustrie-Ausstel- 
lung, welche  die  im  Reichsrate  vertretenen 
Königreiche  und  Länder  umfassen  soll,  zu  ver- 
anstalten; dieses  Projekt  soll  nunmehr  im  Laufe 
des  Jahres  1905  zur  Durchführung  gelangen. 

Die  Erzeugnisse  der  kunstgewerblichen 
Hausindustrie,  welche  die  Ausstellung  vorführen 
soll,  werden  sich  in  drei  Gruppen  scheiden  lassen. 
Die  erste  wird  die  Schöpfungen  des  autoch- 
thonen,  hausindustriellen  Kunstgewerbes  in  den  verschiedenen  Teilen  Öster- 
reichs umfassen.  Sie  mögen  hier  als  Erzeugnisse  der  nationalen  Haus- 
industrie bezeichnet  werden. 
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Die  zweite  soll  jene 
Produkte  der  Hausindustrie 
enthalten,  an  welchen  die 
Verwendung  nationaler 
Motive  und  Formen  in  einer 
Weise  zu  Tage  tritt,  die  die 
Anlehnung  an  das  Nationale 
sofort  erkennen  läßt. 

Der  dritten  Gruppe  end- 
lich gehören  alle  jene  haus- 
industriell erzeugten  kunst- 
gewerblichen Objekte  an, 
die  an  den  betreffenden 
Orten  weder  autochthon  sind, 
noch  irgendwelchen  Zu- 
sammenhang mit  nationalen 
Gebilden  aufweisen. 

Die  Objekte  der  ersten 
Gruppe  werden  eine  Fülle 
von  künstlerischen  Anre- 
gungen geben;  hier  wird 
nicht  mehr  Geübtes  und 
heute  noch  Bestehendes  an 
Leistungen  des  nationalen 
Kunstgewerbes  vorgeführt 

werden.  Fast  alle  Zweige  der  Franziska''"  Hofmanninger 

Hausindustrie  werden  hier  (Fachkurse  Salzburg) 

Dekorative  Studie  von  Fran-  teils  durch  historische  teils 

ziska  Hofmannmger  (Fach-  duFch  modeme  Arbeiten  Vertreten  Sein.  Fast  Überall  wird 

kurse  Salzburg) 

der  Vergleich  des  gegenwärtig  Gebotenen  mit  den 
Produkten  der  Vergangenheit  die  Dekadenz  der  nationalen  Hausindustrie 
erweisen.  Es  unterliegt  wohl  keinem  Zweifel,  daß  es  hier  noch  manches  zu 
retten  gibt,  wie  denn  auch  eine  häufigere  Verwertung  des  noch  bestehenden 
Mustergültigen  angestrebt  werden  soll.  Für  eine  solche  Verwertung  ergeben 
sich  gegenwärtig  im  Hinblicke  auf  die  Rückkehr  zum  Primitiven,  zum 
Naiven  im  Kunstgewerbe  die  besten  Chancen. 


Reihenmuster  von  Franziska  Hofmanninger  (Fachkurse  Salzburg) 
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In  der  zweiten  Gruppe  werden 
wir  durch  den  Gebrauchszweck  und 
die  Verkäuflichkeit  beeinflußte  Ar- 
beiten nationalen  Charakters  sehen 
und  erkennen,  inwieweit  diese  Be- 
einflussung den  angestrebten  Zweck 
erreicht,  inwieweit  man  bei  dieser 
Beeinflussung  den  Anforderungen  des 
guten  Geschmackes  gerecht  geblieben 
ist.  Diese  Gruppe  soll  und  wird  zahl- 
reiche Vorschläge,  Verbesserungen 
und  Anregungen  verschiedenster  Art 
provozieren. 

Der  dritten  Gruppe  endlich,  die 
nur  vom  nationalen  Losgelöstes 
bieten  wird,  dürfte,  als  der  wirtschaft- 
lich bedeutsamsten,  die  größte  Auf- 
merksamkeit gebühren.  Es  handelt 
sich  hier  um  Hausindustrien,  die  aus 
dem  Kampfe  mit  der  maschinellen 
Fabriksindustrie  bisher  siegreich  her- 
vorgegangen sind  und  die  Gewähr 
für  eine  weiterdauernde  Existenz 
bieten.  Diese  letztere  basiert  nicht 
allein  auf  den  niedrigen  Löhnen, 
sondern  auch  in  nicht  geringem  Maße 
auf  der  hohen,  unverminderten  Wert-  (Fachkurse  Salzburg) 

Schätzung  der  Handarbeit  in  gewissen 

Kreisen  und  in  manchen  Zweigen  der  Produktion.  Unter  den  verschiedenen 
Gruppen  der  kunstgewerblichen  Hausindustrie  Österreichs  nimmt  die  Spitzen- 


Kachelschnitt  von  W.  Gerstner  (Fachkurse  Salzburg) 
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Spielecke  von  N.  Giassich  (Fachkurse  Salzburg) 

erzeugung  den  ersten  Rang  ein.  Die  Zahl  der  Arbeiterinnen,  welche  in 
dieser  Industrie  beschäftigt  sind,  beträgt,  wie  bei  einem  anderen  Anlasse 
bemerkt,  weit  über  26.000.  Sitze  dieses  Schaffens  sind  das  Erzgebirge  und 
Adlergebirge  in  Böhmen,  Galizien,  Südtirol  und  das  Gebiet  von  Idria  in 
Krain,  endlich  auch  einzelne  Orte  in  Dalmatien.  Auch  in  Wien  arbeiten  über 
100  Mädchen  Spitzen.  - 

Zu  der  Förderung  der  künstlerischen  Seite  dieser  Tätigkeit  durch  die 
Regierung  ist  in  jüngster  Zeit  durch  die  Gründung  des  Vereines  zur  Hebung 
der  Spitzenindustrie  in  Österreich  eine  Förderung  des  kommerziellen  Ver- 
triebes der  österreichischen  Spitzen  getreten.  Die  Konkurrenzverhältnisse 
mit  Rücksicht  auf  Deutschland,  Belgien,  Frankreich  und  Italien  gestatten 
trotz  der  großen  Leistungsfähigkeit  einzelner  österreichischer  Landesteile 
nur  gewissen  Spitzengattungen  Österreichs,  auf  dem  Markte  zu  erscheinen. 

Gleichwohl  herrscht  auf  diesem  Gebiete  viel  Unklarheit  und  steht  zu 
gewärtigen,  daß  diese  Unklarheit  durch  die  Ausstellung  behoben  werde. 
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Es  sei  hier  beispielsweise  erwähnt, 
daß  wir  erst  im  vorigen  Jahre  einen  kleinen 
Sitz  der  Spitzenindustrie  im  Zentrum 
Böhmens  entdeckt  haben,  der  bisher  zu 
Hungerlöhnen  fast  ausschließlich  nach 
Russisch-Polen  arbeitet,  während  die, 
was  Qualität  anlangt,  sehr  bemerkens- 
werte polnische  . Spitzenindustrie  erst 
durch  den  Spitzenverein  in  direkte  Ver- 
bindung mit  Wien  gesetzt  wurde. 

Von  nicht  minder  großer  Bedeutung 
als  die  Spitzenerzeugung  ist  die  haus- 
industriell betriebene  Kunststickerei.  Vor 
allem  kommt  hier  die  Weißstickerei  in 
Betracht. 

In  der  Umgebung  von  Chrudim 
sind  an  3500  Weißstickerinnen  beschäf- 
tigt. Es  wird  hier  neben  manch  Gutem 
viel  Geschmackloses  erzeugt,  während 
große  Mengen  von  Arbeiten,  nach  künst- 
lerisch entsprechenderen  Dessins  herge- 
stellt und  in  besserer  Ausführung,  nach 
Österreich  aus  Deutschland  und  aus  der 
Schweiz  importiert  werden.  Außerdem 
wird  die  Weißstickerei  in  Graslitz,  in  ver- 
schiedenen Orten  Galiziens  und  der  Bu- 
kowina geübt,  in  welch  letzteren  Gebieten 
auch  die  Buntstickerei  eine  große  Rolle 
spielt. 

Auch  die  mechanische  Weißstickerei, 
wie  sie  in  Vorarlberg  und  in  Nordböhmen 
betrieben  wird,  muß  zum  größten  Teile 
als  Hausindustrie  bezeichnet  werden. 

Zu  einem  Zweige  der  kunstgewerb- 
lichen Hausindustrie  hat  sich  auch  die 
Korbflechterei  in  Böhmen,  Mähren, 
Galizien  und  dem  Küstenlande  empor- 
geschwungen. 

Als  Hausindustrien  von  größerer 
oder  geringer  Wichtigkeit  gelten 
weiters ; 

die  Jaquardweberei  der  Rumburger 
Gegend,  die  sich  mit  der  Erzeugung  von 
Wollartikeln  befaßt; 


Keramischer  Entwurf  von  F.  Oppitz  (Fachkurse 
Salzburg) 

Borten,  Vorhängen  und  anderen 
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Schmetterlingsstudien  (methodisch)  von  F.  Christi  (F'achkurse  Salzburg) 


die  Seiden-  und  Goldstickerei  nationaler  Art  in  Ostschlesien; 

die  Hausweberei  Galiziens  und  der  Bukowina; 

die  Spielwarenindustrie  des  Grödnerthales,  Galiziens,  Nordböhmens  und 
Oberösterreichs ; 

die  Erzeugung  kunstgewerblicher  keramischer  Objekte  in  Galizien  und 
der  Bukowina; 

die  Holzschnitzerei  in  Tirol,  Oberösterreich  und  Salzburg,  der  ein  sehr 
großer  Import  kunstgewerblicher  Holzschnitzerei  aus  Deutschland  entgegen- 
steht; 

die  kunstgewerbliche  Metallarbeit  in  Tirol  und  Galizien; 

die  Kunstblumenerzeugung  Nordböhmens. 
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Hieran  reihen  sich  noch  manche  kleinere 
kunstgewerbliche  Hausindustrien  von  unter- 
geordneter Bedeutung,  die  gleichwohl  der  Be- 
achtung wert  sind. 

Bei  der  Mehrzahl  der  Hausindustrien 
kunstgewerblicher  Art  der  dritten  Gruppe  drängt 
sich  uns  die  Wahrnehmung  auf,  daß  dieselben 
an  dem  Mangel  guter  Vorbilder  kranken.  Wenn 
sich  weiters  die  Arbeiter  mit  der  Herstellung 
besserer  Qualitäten  befassen  könnten,  wären 
ihnen  in  den  meisten  Fällen  günstigere  Existenz- 
bedingungen gesichert. 

Es  steht  nun  außer  Frage,  daß  die  Fach- 
schulen, welche  an  manchen  Sitzen  der  Haus- 
industrie ins  Leben  gerufen  wurden,  diese  ins- 
besondere in  den  letzten  Jahren  sehr  günstig 
beeinflußt  haben,  doch  ist  die  Schülerzahl  im 
Vergleich  zu  der  hausindustriell  tätigen  Bevöl- 
kerung eine  ganz  minimale,  so  daß  das  Gros 
der  in  dieser  Produktion  beschäftigten  Arbeiter 
der  sehr  wünschenswerten  künstlerischen  und 
geschäftlichen  Unterweisung  entbehrt. 

Neben  den  Objekten  der  Hausindustrie 
sollen  auch  einzelne  Gegenstände  der  Volks- 
kunst vorgeführt  werden,  die,  ehedem  haus- 
industriell erzeugt,  heute  der  gewerblichen  oder 
der  industriellen  Produktion  angehören. 

An  die  Ausstellung  dürfte  sich  eine  Publi- 
kation reihen,  die  eine  Darstellung  der  in 
Frage  stehenden  Zweige  der  Hausindustrie 
geben  und  den  zu  deren  Hebung  zu  ergreifen- 
den Maßnahmen  zur  Grundlage  dienen  soll. 

So  verfolgt  denn  unsere  Ausstellung  manche  bedeutungsvolle  Ziele. 

Unseren  Künstlern,  kunstgewerblichen  Zeichnern,  professionellen  Kunst- 
handwerkern dürften  durch  sie  vielfache  willkommene  Anregungen  gegeben 
werden. 

Die  Ausstellung  der  für  den  Verkauf  arbeitenden  kunstgewerblichen 
Hausindustrie  wird  den  Anstoß  für  verschiedene  Verbesserungen  und  neue 
Schöpfungen  seitens  der  Künstler  und  kunstgewerblichen  Zeichner  geben, 
die  in  der  Hausindustrie  Verwertung  Anden  und  zu  deren  Hebung  beitragen 
werden. 

Unzweifelhaft  also  wird  durch  diese  Ausstellung  die  Aufmerksamkeit 
kompetenter  Kreise  auf  einen  in  seiner  Bedeutung  nicht  selten  verkannten 
Zweig  der  wirtschaftlichen  Produktion  gelenkt  werden. 


Keramischer  Entwurf  von  F.  Eichmann 
(Fachkurse  Salzburg) 
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Tierstudien  von  R.  Bengler  (Fachkurse  Salzburg) 


AUS  DEM  WIENER  KUNSTLEBEN  S»  VON 
LUDWIG  HEVESI-WIEN  Sfr 

Die  SAMMLUNGEN  DES  ERZHERZOGS  FRANZ  FERDINAND. 

Ganz  in  der  Stille,  wie  von  selbst,  ist  in  Wien  ein  neues  Museum  entstanden.  In 
dem  dreistöckigen  gelben  Hause  neben  dem  Palais  Modena,  Beatrixgasse  25,  sind  diesen 
Winter  zu  wohltätigem  Zwecke  die  bedeutenden  Sammlungen  des  Erzherzogs  Franz 
Ferdinand  zur  Schau  gestellt.  In  den  oberen  Räumen  die  naturwissenschaftlichen,  ethno- 
graphischen und  künstlerischen  Ergebnisse  seiner  zehnmonatlichen  Weltreise,  die  am 
15.  Dezember  1892  begann,  in  den  unteren  das  alte  modenesische  Kunstgut,  dem  der  Geist 
des  Hauses  Este  seinen  Stempel  aufprägt.  Die  Sammlungen  aus  Indien,  China,  Japan  und 
so  weiter  waren,  wie  erinnerlich,  seinerzeit  im  Belvedere  ausgestellt  und  erregten  lebhaftes 
Interesse.  Auch  die  estensische  Kunstsammlung  war  früher  zeitweilig  zu  sehen,  seit  Jahren 
aber  geschlossen.  Nun  hat  der  Wohltätigkeitssinn  des  Erzherzogs  und  seiner  Gemahn, 
Fürstin  Hohenberg,  dieses  Siegel  wieder  gelöst  und  damit  auch  die  Kunstfreunde  der 
Residenz  zur  Dankbarkeit  gestimmt.  Das  Erdgeschoß  ist  das  eigentliche  Kunstmuseum. 
Seit  der  Umgestaltung  im  Jahre  1895  weist  es  einen  Komplex  interessanter  Räumlich- 
keiten auf.  An  einen  großen  Hof  mit  flachgewölbter  Glaskuppel  schließen  sich  zahlreiche 
Kabinette  und  eine  Säulenhalle,  zwischen  deren  Kolonnaden  früher  Pferdestände  eingeteilt 
waren.  Überall  ist  elektrisches  Licht,  das  auch  in  den  Nebenräumen  ausreicht,  da  es 
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Schlafzimmer  von  Max  Jäger  (Fachkurse  Salzburg) 


sich  meist  um  plastische  Gegenstände  handelt.  Ihre  Chronologie  reicht  bis  in  die  Prä- 
historie zurück.  Einige  hervorragende  Stücke  sind  griechisch;  eine  große  Anzahl  römisch. 
Man  bemerkt  zunächst  eine  Aphrodite  (mit  Eros)  in  reizvoll  behandelter  Gewandung  von 
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tiefgehöhltem  Faltenwurf;  ein  kostbares  Bruchstück  des  Parthenonfrieses  (obere  Hälfte 
zweier  Pferde  und  eines  reitenden  Epheben;  eine  bacchische  Tänzerin  von  schönstem 
Schwung;  mehrere  interessante  Torsos  (Niobide?  Herakles);  eine  marmorne  Epheben- 

inschrift.  Sehr  dekorativ  ist  eine  kolossale  weibliche  Sitzfigur 
(Sabina?),  desgleichen  zwei  mächtige  Isis-Statuen,  die  eine 
aus  schwarzem  und  gelblichem  Marmor  (später  als  ,, Venezia“ 
mit  dem  Bucentoro  bereichert),  die  andere  durch  ihre  ,, jüdi- 
schen“ Züge  auffallend,  worauf  sich  auch  eine  Renaissance- 
Inschrift  bezieht.  Ferner  ein  Standbild  des  Augustus  als 
Pontifex,  in  späterer  Zeit  mit  Stab  und  Schale  aus  vergol- 
detem Holz  ausgestattet.  Zwei  prächtige  römische  Marmor- 
sarkophage (Raub  der  Proserpina,  Löwen-  und  Antilopenjagd) 
sind  trefflich  erhalten.  Ebenso  einige  antike  Porphyrvasen.  In 
der  Säulenhalle  wimmelt  es  von  römischen  Büsten  und  allerlei 
klassischen  Fragmenten.  Eine  etruskische  Aschenkiste  in 
Alabastermarmor  hat  ein  energisches  Relief  des  Charons- 
nachens. Die  Renaissance  tritt  imposant  in  dieses  Ensemble 
ein.  Ein  meisterhaft  mit  Rankenornament  geschmückter 
Wandsarkophag  und  eine  figurengeschmückte  Marmorbor- 
düre aus  Palazzo  Venezia  sind  Hauptstücke.  In  den  Kabi- 
netten enthalten  Glasschränke  massenhafte  Anticaglien  jeder 
Art;  auch  Glas  und  Edelmetall.  Die  römischen  Ausgrabungen 
aus  Ödenburg  hat  der  Erzherzog  selbst  gesammelt.  Ein  Kabinett  christlicher  Kunst,  vom 
Bildhauer  Costenoble  wirksam  arrangiert,  enthält  Stücke  ersten  Ranges,  namentlich  an 
der  Altarwand  mit  der  großen  Nische,  in  der  ein  frühitalienisches,  zierlich  poly- 
chromiertes  Triptychon  mit  Reliefs  aus  dem  Leben  der  heiligen  Barbara  Bewunderung 
erregt.  Dann  folgen  große  Säle  voll  erlesener  Prachtstücke  aus  den  letzten  vier  Jahr- 
hunderten. Eine  Sammlung  üppig  ornamentierter  Kaminsimse  und  die  von  Elfenbeinreliefs 
strotzenden  venezianischen  Brautkassetten,  eine  virtuos  modellierte  Bleischüssel  mit  Krug 
und  so  weiter  stammen  aus  der  Renaissance.  Eine  Sammlung  von  geschnittenen  Halbedel- 
steinen, darunter  viele  Porträts,  gibt  Schaustoff  für  Stunden.  Die  Prachtphantasie  der 
Barock-  und  Rokokozeit  läßt  Tafelaufsätze  und  andere  Schmuckstücke  aus  Bernstein, 
Bergkristall,  Korallen  und  anderen  Edelstoffen  erstehen,  deren  virtuose  Arbeit  alle 
Anerkennung  verdient.  Ein  elfenbeinerner  Bischofsstab  von  reichem  Farbenschmuck 
schlägt  die  byzantinische  Note  an.  Noch  aus  der  Empirezeit  ist  ein  kolossaler  Tafelaufsatz 
in  luxuriösem  Piranesi-Stil  zu  bewundern  (ein  ganzer  Zirkus  Maximus  mit  Wagen- 
rennen, die  Spina  mit  lauter  modellartigen  architektonischen  Objekten  aus  kostbaren 
Stoffen  besetzt).  Und  dazwischen  an  allen  Wänden,  auf  und  in  allen  Schränken 
mannigfachste  Kleinkunst  in  allen  Materialien,  Techniken  und  Zeitstilen.  Ein  Pan- 
orama von  Kunst  und  Kuriosität,  von  dem  ein  kurzer  Überblick  gar  keinen  Begriff 
geben  kann. 


Dekorative  Studie  (Fachkurse 
Salzburg) 


Dekorative  Studie  (Fachkurse  Salzburg) 
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Künstlerhaus,  InderHerbstausstellung  Stand einTotervoran.  Der  Landschafts- 
maler Adolf  Ditscheiner  (geboren  1846,  gestorben  12.  Jänner  1904).  Der  „Maler  des 
Frühlings“,  wie  ihn  Prinzregent  Luitpold  einst  genannt  hatte,  wegen  seiner  wohlbekannten 
rot-  und  weißblühenden  Obstbäumchen  und  dünnen,  klaren  Frühlings- 
lüfte im  Isartal  oder  Wienerwald.  Er  war  einer  unserer  Zimmermann- 
Schüler,  Kamerad  Schindlers  und  Jetteis,  an  die  er  auch  oft  genug 
erinnert.  Er  hatte  keine  starke  Eigenart,  aber  die  Familienzüge  der 
Schule  standen  seinem  Gesichte  gut  und  er  war  immer  sympathisch.  Und 
der  Duft  unserer  Scholle  wehte  um  seine  Bilder,  er  war  ein  Heimats- 
künstler. Der  Kaiser,  der  Prinzregent,  Fürst  Johann  Liechtenstein, 

Herzog  Philipp  von  Koburg,  das  Unterrichtsministerium  besitzen 
Bilder  von  ihm.  Nach  langer  Krankheit  starb  er  an  Herzschlag,  Pinsel 
und  Palette  in  der  Hand.  Sein  letztes  Bild,  ,, Verbrennung  von  Kartoffel- 
kraut“ unter  blauem  Himmel,  verrät  noch  in  nichts  das  nahe  Ende. 

Ferner  sah  man  einige  Künstler  mit  ganzen  Bilder-  und  Studienfolgen 
vertreten.  Zunächst  A.  W.  Schram,  der  heuer  mit  Rudolf  Swoboda 
Damaskus  durchgearbeitet  hat.  Zwei  heiße,  sonnige  Monate  voll  östlichen 
Lichtzaubers.  Man  hat  sich  ein  Märchen  zusammengestellt.  Man  hat 
im  weißen  Marmorhof  voll  blühender  Blumen  gemalt,  nach  dunklen 
Modellen  in  bunten  Gewändern,  Manche  dieser  Studien  sind  voll 
koloristischer  Feinheit,  auch  nicht  von  der  sonstigen  Süßheit  dieses 
Künstlers  angekränkelt.  Alle  aber  haben  das  gewisse  Echte  des 
erlebten  Moments.  Eine  andere  Kollektion  war  die  von  Nikolaus 
Schattenstein,  den  eine  Berliner  Michael  Beer-Pension  in  den  Stand 
setzte,  in  Rom  und  Capri  Licht  und  Farbe  zu  studieren.  Sein  Auge  ist 
völlig  auf  diese  Erscheinungen  eingestellt  und  hat  sich  bereits  zur 
Wahrnehmung  eigenartiger  malerischer  Vorgänge  geschärft.  Seine 
Arbeiten  fanden  viel  Anklang  und  auch  Käufer.  Einen  Saal  hatte  der 
,, Jungbund“  belegt.  Die  Schneesachen  von  Friedrich  Beck,  Otto  Barth, 

Adolf  Groß,  ein  lebensgroßer  Akt  von  Ludwig  Wieden,  von  rück- 
wärts gesehen,  ganz  modern  in  Licht  und  Schatten  gesetzt,  die  Tier- 
plastiken Karl  Philipps  und  so  fort  gefielen.  Oberbaurat  Ohmann,  seit 
kurzem  Professor,  stellte  anziehende  Entwürfe  für  das  Kaiserin  Elisa- 
beth-Denkmal und  einen  verbauten  Karlsplatz  aus.  In  dem  eigentlichen 

,, Weihnachtsteile“  der  Ausstellung  sah  man  die  Gerngesehenen  des  Künstlerhaus- 
Publikums  an  der  Staffelei.  Hübsche  Bildchen  von  Kinzel,  Veith,  Merode,  Zetsche,  Bernt, 
Pippich,  Greiner  und  anderen.  Gute  Porträts  von  Joannovits,  Mauch,  Bukovac,  Temple, 
Brüch,  Probst  (Erzherzog  Rainer  und  Erzherzogin  Marie  für  das  städtische  Museum). 


Komposition 
von  Franziska  Hof- 
manninger  (F  achkurse 
Salzburg) 


Naturstudie  von  W.  Gerstner  (Fachkurse  Salzburg) 
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Unter  den  Plastikern  fiel  der  Hellmer- 
Schüler  Gustav  Jekel  mit  seiner  weich  und 
breit  behandelten  steinernen  Brunnenfigur: 
„Mädchen  mit  Schildkröte“  auf.  Zelezny 
hatte  aus  farbigen  Marmoren  eine  tanzende 
Isadora  zusammengestellt.  Moritz  Roth- 
berger  zeigte  eine  hübsche  Altwienerin  in 
Bronze,  die  in  Petersburg  medailliert 
worden.  Schwartz,  Zinsler,  Pawlik  steuerten 
einiges  bei.  Sehr  hübsch  ist  auch  die  darauf 
folgende  Ausstellung  des  Aquarellistenklubs 
ausgefallen.  Sie  füllt  fast  den  ganzen  ersten 
Stock  und  bietet  ein  Panorama  luftiger 
Techniken.  Unter  den  Landschaften  sind 
einige  von  Darnaut  (starkfarbiges  Herbst- 
bild mit  bunter  Heiligennische),  Tomec 
(Dorfidyll  mit  lustig  blauem  Ententeich), 
Zetsche,  Geller  (Gruppe  mährischer  Motive), 
Charlemont  (Pappelallee),  Brunner  (Wind- 
mühle) hervorzuheben.  Unter  den  Porträts 
die  lebensgroßen  von  Bunzl  (Ritter  v.  Koer- 
ber  und  einige  Finanzmänner,  in  Raffaelli- 
farben),  Adams  (reizendes  Kinderbildnis), 
MehofFer,  eine  gelungene  Porträtzeichnung 
von  D.  Kohn  (Schriftsteller  Friedrich  Stern), 
von  Schattenstein  die  fesch  hingeworfene 
Kreidestudie  eines  Herrn  mit  Zylinderhut. 
Von  Ludwig  Koch  eine  Reihe  flotter  und 
flottester  Augenblicksstudien  aus  dem 
schneidigen  Leben.  Das  Ausland  schickt 
einiges  Vorzügliche,  wie  Claus  Meyers 
große  Aquarellstudie  zu  historischer  Wand- 
malerei (,, Vereinigung  der  Länder  Cleve 
und  Berg“)  für  Burg  an  der  Wupper, 
mit  zeichnerischem  Schick  und  Humor 
gegeben,  dann  einige  farbenstarke  Interieur- 
szenen mit  Kaminfeuer  von  Bartels. 


Wandstoff  aus  Seide  von  Franz  Stanzel  (Fachkurse  _ __ 

Salzburg)  OEZESSION.  Die  XXL  Ausstellung 

der  Vereinigung  brachte  lauter  aus- 
ländischen Kolorismus.  Nur  in  dem  abseits  gelegenen  Ver  Sacrum-Zimmer  war  Wien.  Eine 
ganze  Sammlung  kleiner  Veduten  von  Altwiener  Motiven,  die  meist  erst  kürzlich  demoliert 
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worden;  der  Maler  Karl  Müller  hatte  damit  einen 
großen  Erfolg,  alles  war  am  ersten  Tage  verkauft. 

Das  örtliche  Element  war  hier  durch  Betonung  der 
farbigen  Note  unserem  jetzigen  Auge  angepaßt  und 
übte  einen  unwiderstehlichen  Reiz.  Auch  eine  stili- 
stisch interessante  Schwind-Medaille  von  Professor 
Metzner  war  da  zu  sehen.  Die  übrigen  Räume  waren 
sehr  einfach  in  vier  große  Säle  mit  Durchblicken 
zusammengefaßt  (von  Leopold  Bauer),  so  daß  man 
die  Verwandtschaft  der  hier  vereinigten  Künstler  auf 
den  ersten  Blick  merkte.  Ein  Kongreß  von  Zauberern 
des  modernen  Farbenspuks.  Besnard,  Lucien  Simon, 

Gaston  Latouche,  Anglada,  Roman  Casas,  der  junge 
Brüsseler  Constant  Montald,  Trübner,  der  Mün- 
chener Christian  Landenberger.  Nur  der  Pariser 
J.  E.  Blanche  fiel  heraus,  der  einen  ganzen  Seitensaal 
füllte  und  so  den  Wienern  ausgiebig  bekannt  wurde. 

Die  kleine  ,, Berenice“  (Maurice  Barresschen  Ange- 
denkens), die  er  so  oft  als  Kind  vor  dem  altmodischen 
Stehspiegel  gemalt,  ist  nun  erwachsen  und  singt  den 
Cherubin  in  der  ,, Hochzeit  des  Figaro“  in  feschem 
Knabenkostüm.  Ein  ähnliches  Bild  von  ähnlichen 
Eigenschaften  heißt  ,, Pierrette“.  Man  wird  stark  an 
Millais  erinnert,  wie  in  früheren  Porträts  Blanches 
an  verwitterte,  schlecht  erhaltene  Reynolds.  Blanche 
ist  ein  Anglomane  von  Geschmack;  in  letzter  Zeit 
hat  er  auch  spanische  Einflüsse  aufgenommen. 

Seine  Technik  ist  mit  einer  Art  Plötzlichkeit  unver- 
hältnismäßig gewachsen.  Er  ist  jetzt  unheimlich  ge- 
schickt, nur  fehlt  ihm  die  starke  persönliche  Note. 

Er  hat  es  übrigens  nie  nötig  gehabt;  als  Sohn  eines 
berühmten  Pariser  Arztes  im  befreundeten  Künst- 
lerschwarm des  väterlichen  Salons  aufgewachsen, 
war  er  der  junge  Mann,  der  nach  Busch  ,, gewöhnt 
sich  leicht  das  Malen  an“.  Um  so  erstaunlicher,  daß 
er  es  so  weit  gebracht  hat.  Unter  vorzüglichen 
Reflexstudien,  mit  den  gewissen  Rubensschen  An- 
klängen, sah  man  von  Besnard  auch  das  große  Sitz- 
bildnis seiner  Frau,  im  schwarzen  Seidenkleid,  elek- 
trischweiß von  der  Seite  her  beleuchtet.  Ganz  wie 
Bonnats  Porträt  seiner  Mutter.  Die  Damen  lassen 
sich  für  ihren  Salon  nicht  gerne  in  sezessionistische 
Phänomene  verwandeln.  Von  Simon  ein  Porträt 
Blanches,  mit  allerlei  Gelbheiten  und  Gelblichkeiten 
zu  einer  köstlichen  Symphonie  in  dieser  Tonart 
durchkomponiert.  Die  ,,Theatre-Concerts“  von 
Latouche  und  Anglada  nebst  noch  anderen  solchen 
Spektralanalysen  zeigen  die  moderne  Virtuosität  der 
Farbenzerstäuber.  Hermann  Angladas  großer 
,, Hahnenmarkt“  ist  das  Kapitalstück  dieses  jungen 
Meisters,  der  jetzt  den  immer  pechiger  werdenden  Zuloaga  durch  sein  flüssigeres  Feuer  zu 
verdunkeln  beginnt.  Der  junge  R.  Casas  ist  neben  ihm  ein  harmlos  Säuberlicher  ohne  alle 


Dekorative  Raumfüllung  von  Dora  Ottowa 
(Kunststickereischule  Wien) 
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Aufnahme  des  Schiffes  der  Kirche  auf  dem  Nonnberg  in  Salzburg  (Fachkurse  Salzburg) 


Hexerei.  Montald  war  für  Wien  neu.  Sein  wandbreites  Bild  „Vers  l’ideal“  ist  eigentlich  mehr 
eine  Sammlung  neuenglischer  Eindrücke  von  Linienschwung,  Gobelinton  und  Artuslegende. 
In  kleineren  Bildern  zeigt  er 
sich  als  unermüdlicher  Spürer 
nach  malerischen  Apartheiten. 

Er  malt  halberloschene  pompe- 
janische  Fresken,  frisch  aus 
der  Asche  gelöst.  Oder  in  hell- 
grünem Ton  fast  formlos 
schwimmende  Landschaften 
aus  dem  Nirgends,  mit  unbe- 
stimmten Lichtgestaltenbelebt. 

Auch  plastisch  ist  er  begabt; 
sowohl  antik  phantasierend, 
als  von  drastischer  Augen- 
blicklichkeit,  wie  der  ganz 
windschief  balanzierende  ,, Ma- 
trose im  Sturm“.  Neu  war  noch 
Landenberger,  der  in  wasser- 
luftigen Donaulandschaften 
mit  Knaben  als  Staffage  kräftige 
Gesamtharmonien  erzielt. 

Eines  durchsetzt  das  andere  und 


wird  von  diesem  durchsetzt.  Tierstudie  von  F.  Haider  (Fachschule  Salzburg) 
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Entwurf  zu  einem  Fries  von  B.  Endler  (Schülerarbeit  aus  der  Ausstellung  kunstgewerblicher  Lehranstalten) 


Bewegungsskizzen,  ,, Weiße  Mäuse“,  von  H.  Kleinert  (Schülerarbeit  aus  der  Ausstellung  kunstgewerblicher 

Lehranstalten) 


WALDMÜLLER-AUSSTELLUNG.  In  der  Galerie  Miethke  ist  eine  große 
Veränderung  vor  sich  gegangen.  Der  Übergang  des  angesehenen  Kunsthauses  von 
seinem  Begründer  Herrn  H.  O.  Miethke  an  Herrn  Paul  Bacher  hat  Maler  Karl  Moll  zum 
künstlerischen  Beirat  gemacht.  Seine  erste  Tat  daselbst  war  eine  Ausstellung  von 
41  Gemälden  Waldmüllers.  Der  Ruhm  dieses  großen  Meisters  hat  diesen  Sommer  auch  in 
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Dresden,  in  dem  von 
Mollzusammengestell- 
ten  Teile  der  retro- 
spektiven Ausstellung, 
neuen  Glanz  ge- 
wonnen. Nun  war  es 
willkommen,  hier  aus 
Privatbesitz  weitere 
Bausteine  zu  unserer 
eigenen  Kenntnis  von 
ihm  zusammenzutra- 
gen. Eine  Reihe  unver- 
geßlicher Perlen  waren 
zwar  jedermann  er- 
innerlich, aber  man 
sah  sie  mit  Wonne 
wieder.  Die  beiden 
herrlichen  Wiener- 
waldbilder, der  Moder- 
nen Galerie  (Widmung 
des  Fürsten  Johann 
Liechtenstein)  und  der 
Frau  V.  Mauthner- 
Markhof,  die  köstlichen 
kleinen  Porträts  von 
Altwiener  Damen  und 
andere  mehr.  Einiges 
aber  kannte  die  All- 
gemeinheit nicht.  So 

das  große  Bild:  ,, Badende  Frauen“  (1848),  mit  sechs  tadellosen  Akten,  in  einer  glatten 
Flachplastik  durchgeführt,  an  die  allegorischen  Nacktheiten  von  Tafelaufsätzen  der  kaiser- 
lichen Porzellanmanufaktur  erinnernd, 
dabei  aber  voll  persönlicher  Tüchtigkeit 
des  Meisters.  Mehrere  Genrebilder  (,,Der 
Brief“,  ,,Kind  mit  Rosen“  1855,  ,,Kind 
im  Hemdchen  mit  Heiligenbild“),  dann 
einige  Weintraubenbilder  sind  von 
rührender  Liebe  zur  Natur  und  zur  Kunst. 

Wie  viel  Gemüt  in  all  der  Darstellung 
von  bürgerlich  gediegenem  Beiwerk, 
in  Kleidung,  Gerät,  Blumenschmuck. 

Welche  wirtschaftliche  Akkuratesse  im 
einzelnen,  ohne  daß  man  dabei  an  kalt 
pinselnde  Virtuosität  denken  könnte.  Die 
Dinge  sahen  damals  so  genau  aus 
(möchte  man  sagen)  und  kamen  von 
selbst  so  sauber  aus  dem  Pinsel.  Es  ist 
der  Charakter  einer  wohlgeordneten  Zeit 
und  einer  abgestaubten,  bis  aufs  i-Tüpfel- 
chen in  Evidenz  gehaltenen  Zeit.  Er 

ist  in  alldem  ein  so  ganzer,  starker  1 td  r-n  ^ 

° ’ Klausurarbeit,  ,, Dekorative  Raumfullung“,  von  K.  Finger 

Maler,  eine  so  wurzelechte  malerische  (Schülerarbeit  a.d.  Ausstell,  kunstgewerbl.  Lehranstalten) 


Dekorative  Umwertung,  Studie  für  eine  Stickerei  von  Sophie  Neuhold 
(Kunststickereischule  Wien) 
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Kernnatur,  daß  man  bei  all 
der  Deutlichkeit  nichts  von 
Buchstabieren  empfindet.  So 
arbeitete  damals  nur  noch 
Menzel,  doch  blieb  er  als  Maler 
hinter  Waldmüller  zurück. 

Dieser  war  der  farbige  Bahn- 
brecher, der  schon  Dinge  sah, 
die  für  andere  Leute  erst  viel 
später  kamen.  Das  Porträt 
einer  sehr  brünetten  alten  Frau 
mit  grauen  Augen  und  dünnen 
Lippen  steht  auf  der  Linie 
Holbein-Leibl.  Die  schlichte 
Wahrheit  des  Porträts  eines 
,, Wiener  Bürgers“,  fein  und 
leicht  und  ungesucht  in  Form 
und  Ton,  erinnert  an  Selbst- 
bildnisse des  jugendlichen 
Rembrandt.  In  den  kleinen 
Formaten,  die  heutzutage  so 
vernachlässigt  sind,  hat  Wald- 
müller noch  einen  besonderen 
Zauber  von  gesunder  Liebens- 
würdigkeit. Als  hätte  damals 
unbewußt  immer  ein  solcher 
Typus  in  der  Wiener  Luft  geschwebt;  der  Typus  des  Herzogs  von  Reichstadt  und  der 
charmanten  Kaiserinnen  der  Biedermeierzeit.  Sie  färbten  auf  die  ganze  damalige  Gesell- 
schaft ab.  Das  Hauptstück  der  Ausstellung  war  das 
große  Familienbild  des  Fabrikanten  Eltz,  mit  zehn 
Figuren  in  freier  österreichischer  Hochgebirgsgegend, 
das  auch  in  Dresden  großes  Aufsehen  erregt  hat.  Es 
trägt  die  Jahreszahl  1835;  damals  war  kein  Maler  in 
deutschen  Landen  solcher  Dinge  mächtig.  Das  Bild 
ist  erst  voriges  Jahr  durch  die  Abbildung  in  meinem 
Buche  ,, Österreichische  Kunst  im  XIX.  Jahrhundert“ 
wieder  an  die  Oberfläche  getaucht.  — Nach  Schluß 
der  Waldmüller- Ausstellung  folgte  in  diesen  Räumen 
eine  hochinteressante  Ausstellung  von  graphischen 
Arbeiten  Aubrey  Beardsleys.  Dieses  blutjung  ver- 
storbene Zeichnergenie  ist  heute  als  künstlerischer 
Bahnbrecher  anerkannt  in  jener  vampyrhaften  Welt, 
aus  der  bei  uns  Oskar  Wildes  ,, Salome“  (die  Beardsley 
illustriert  hat)  typisch  geworden  ist.  Dieser  Saal  voll 
Teufeleien  eines  originellen  Exzentrikgeistes  hat  nicht 
verfehlt,  die  Feinschmecker  des  ,,dernier  cri“  lebhaft 
anzuregen. 

Hagenbund.  Die  Herbstausstellung  brachte 
eine  angenehme  Überraschung.  Einen  großen 

Jtntwurt  lür  eine  Zigarettentasctie  von  ® o o 

Rudolf  Stümpfe  (Schülerarbeit  aus  der  Aus-  Saal  voll  Bilder  und  Studien  Max  Liebermanns.  Dreißig 
Stellung  kunstgewerblicher  Lehranstalten)  Jahre  einer  persönlichen  farbigen  Entwicklung,  von 

IO 
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Dekorative  Raumfüllung  von  Frl.  Kniaziolucka  (Kunststickereischule  Wien) 


den  schwärzlichen  Anläufen,  „Kartoffelernte“  (1875)  beginnend,  bis  zu  der  stark- 
farbigen Gegenwart,  dem  für  die  Moderne  Galerie  erworbenen  ,, Bauernhaus  in  Edam“ 
(1904).  Dazwischen  alle  die  luftgrauen  und  stumpfgrünen  Übergangsmomente;  das 
Uhde-Firlesche  zerstreute  Licht  in  tagheller  Stube,  ,, Schusterwerkstatt“,  ,. Flachs- 
scheuer“ (1887),  das  satte,  matte  Grün  und  Weiß  der  „Bleiche“  (1882),  dann  die  rot 
und  grün  balanzierten  Farbenszenen  aus  Holland,  schon  im  XX.  Jahrhundert.  Auch  das 
große  Bild  „Simson  und  Delila“  ist  nun  hierher  gelangt.  Eine  energische  Leuchtkraft  in 

zwei  verschiedenen  Fleischtönen;  dabei  zwei  vollständige 
Akte  eines  Nichtaktmalers,  auffallend  ungeschickt  gestellt 
und  gefügt,  mit  ganz  vergriffener  Perspektive  des  weiblichen 
Körpers,  der  nach  oben  — das  umgekehrte  desinit  in  piscem 
Entwurf  für  ein  Federmesser  — zum  unreifen  Backfisch  zusammenschrumpft.  Der  sarkas- 
lus  ?er  l^ssTelllfn^tun^^^^^^^^^  Berliner  Künstler  hat  das  Thema  unwillkürlich  paro- 

werblicher Lehranstalten)  diert.  Der  Chef  der  großen  Maklerfirma  Simson  & Co.  verliert 
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Dekorative  Raumflillung  von  Aloisia  Necimer  (Kunststickereischule  Wien) 

im  Separe  die  Perücke.  An  den  Beiträgen  der  Bundesmitglieder  läßt  sich  mancher  schöne 
Fortschritt  nachweisen,  bei  Irma  von  Dutczynska  („Die  Schwestern“),  Hugo  Baar  (,, Nach- 
mittagsandacht in  Kozlau  an  der  Oderquelle“),  August  Roth,  Viktor  Beranek  und  anderen. 
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Aus  der  Jubiläumsschrift  der  k.  k.  Hof-  und  Staatsdruckerei  (verkleinert) 


ei  einer  Beurteilung  der  graphisch- 
technischen Leistungen  der  Staats- 
druckerei ist  es  nur  natürlich,  wenn 
dem  Buchdruck  der  breiteste  Raum 
zugewiesen  wird.  Nicht  allein  seine 
kulturelle  Bedeutung,  welche  den 
Charakter  der  von  uns  „Neuzeit“  ge- 
nannten geschichtlichen  Epoche  weit- 
aus mehr  zu  beeinflussen  bestimmt 
war,  als  es  die  Entdeckung  Amerikas 
vermochte,  ist  hiefür  maßgebend, 
sondern  auch  der  Umstand,  da§  der 
Buchdruck  als  die  Mutterkunst  aller 
übrigen  graphischen  Fächer  anzusehen  ist,  und  endlich  die  Tatsache, 
da0  ihm  vor  allem  andern  der  größte  Anteil  an  der  Beschaffung  der 
für  die  verschiedensten  Bedürfnisse  auf  allen  Gebieten  des  staat- 
lichen, gesellschaftlichen  und  geschäftlichen  Lebens  notwendigen 
Druckwerke  zukommt.  Die  außerordentlichen  Verdienste,  welche 
sich  unser  Staatsinstitut  vornehmlich  in  der  Sphäre  des  Buchdrucks 
erworben  hat,  sind  von  weit  über  die  heimischen  Grenzen  ragender 
Bedeutung.  Die  Anstalt  beschränkte  sich  nicht  allein  darauf,  dem 
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Aus  der  Jubiläumsschrift  der  k.  k.  Hof-  und  Staatsdruckerei  (verkleinert) 
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Landschaftliche  Stimmungen  sind  bemerkenswert  bei  Rudolf  Junk,  Viktor  Stretti  (Prag)  und 
Baar.  Die  Leitenden  des  Bundes  haben  diesmal  nicht  minder  Glück.  L.  F.  Graf  mußte  zwar 
leider  ein  poetisch  stilisiertes  Frauenbildnis  bald  zurückziehen,  aber  D.  Goltz  großes  Bild 
,,Die  Gebirgsbotin“  ist  voll  ruhiger  Wahrheit  in  der  klaren  Nachmittagsluft  und  dem  ruhigen 
Hintereinander  einer  waldigen  Hügelgegend.  Uprkas  ,, Feldarbeiter“  und  die  Landschaften 
von  Hudecek,  Ranzoni,  Witt,  Luntz  und  so  weiter  sind  vortrefflich,  Hampels  japanisiertes 
deutsches  Lied  ,,Es  hat  die  Rose  sich  beklagt“  und  anderes  dergleichen  ist  appetitliche 
Kuriosität,  das  man  nicht  buchstäblich  zu  nehmen  braucht.  Auch  etwas  Plastik  (Mestrovic, 
,, Fräulein  Medizin“)  und  sehr  gute  Graphik  (Coßmann,  Wesemann,  Lux,  Suppantschitsch) 
ist  vorhanden.  Eine  inhaltsreiche  Ausstellung,  von  Josef  Urban  behaglich  eingerichtet. 

Kleine  Ausstellungen.  Bei  Artaria  (Kohlmarkt)  sah  man  eine  sehr 

appetitliche  Ausstellung  von  graphischen  Originalarbeiten  österreichischer  Künstler. 
Ferdinand  Schmutzer,  der  Vielversucher,  zeigte  sich  in  allen  Stärken,  von  seiner  Riesen- 
radierung des  Joachimquartetts  und  dem  ähnlich  energischen  Schwarzweiß  des  ,, Ateliers 
Korschann  in  Paris“  bis  zu  den  zierlichsten,  hell  belichteten  Blättchen.  Orlik  amüsierte  durch 
allerlei  Putzigkeiten,  wie  die  kleine  Farbenlithographie  ,, London  girls“,  daneben  sah 
man  aber  auch  seine  charaktervolle  Profilradierung  Gustav  Mahlers.  Die  farbigen 
Lithographien  Engelharts  haben  viel  Ursprünglichkeit;  das  Porträt  des  Malers  Lenz  ist  mit 
brillantem  Zeichnerwitz  gegeben.  Unger,  Moll,  Jettmar,  Andri,  Zdrasila  und  noch  eine 
ganze  Schaar  Junge,  Jüngere  und  Jüngste  schlossen  sich  an.  Von  C.  M.  Schwerdtner 
waren  eine  Anzahl  fescher  Bronzefigürchen  eingestreut.  — Bei  Pisko  ist  Vaclav  Radimsky, 
unser  in  Giverny  lebender  Landsmann,  wieder  aufgetaucht.  Seine  große  Bilder-  und  Studien- 
reihe zeigt  ihn  rastlos  auf  dem  unerschöpflichen  Gebiete  der  malerischen  Impressionen, 
wo  er  in  Claude  Monets  Fußspuren  tritt.  Auch  dessen  Schauplätze  (Giverny,  Rouen)  sind 
ihm  vertraut.  Wie  Monet  variiert  er  gern  das  nämliche  Motiv  unter  verschiedenen  atmo- 
sphärischen Bedingungen,  findet  aber  auch  Eigenheiten  für  sich  in  Stoff,  Licht  und  Luft. 
Seine  letzten  Bilder  stellen  die  Hyacinthen-  und  Tulpenfelder  Hollands  (Harlem,  Hillegom) 
dar,  weniger  in  Knalleffekten  als  auf  duftigere  Wirkungen  hin.  ,, Frühling  in  Hillegom“  ist 
eines  der  schönsten.  Neben  Radimsky  sah  man  zahlreiche  ungleichwertige  Veduten  von 
Erwin  Pendl  und  eine  Anzahl  schwer  geratener  Stimmungen  von  J.  Koganowsky.  — Bei 
Artin  (Stephansplatz  4)  interessiert  ein  neues  Ausstellungslokal  im  ersten  Stocke  des  Deutschen 
Hauses  durch  den  altmodisch  gediegenen  Charakter  der  Zimmer  (im  Palast  des  Deutschen 
Ritterordens!)  mit  prächtigen  Stuckreliefdecken  und  kunstvoll  eingelegten  Fußböden.  Es 
wurde  vor  Weihnachten  viel  besucht.  Zahlreiche  Altwiener  Bilder  (Danhauser,  Gauermann, 
Kriehuber,  Wurzinger,  J.  B.  Reiter)  interessieren,  dazu  Neues,  Hochmodernes  von  Slevogt, 
Thoma,  Orlik,  Engelhart,  Sigmundt,  Andri  und  anderen.  Für  die  moderne  vervielfältigende 
Kunst  hat  Artin  ein  neues  Zentrum  geschaffen. 

HOF-  UND  STAATSDRUCKEREI.  Das  hundertjährige  Bestehen  dieses  groß- 
artigen Instituts,  das  schon  auf  der  Londoner  Weltausstellung  1851  durch  Ver- 
leihung der  einzigen  in  diesem  Fache  verliehenen  ,,council  medal“  als  einzig  in  seiner  Art 
anerkannt  wurde,  hat  zur  Herausgabe  eines  Prachtwerkes  geführt,  das  ein  dauerndes 
Denkmal  seiner  jetzigen  Leistungsfähigkeit  bleiben  wird.  Dieser  mit  höchster  Gediegen- 
heit ausgestattete  Folioband  (,,Die  k.  k.  Hof-  und  Staatsdruckerei  1804 — 1904“)  enthält 
drei  ausführliche  Darstellungen  des  Entwicklungsganges  der  Anstalt,  in  geschäftlicher, 
technischer  und  künstlerischer  Hinsicht.  Der  Verfasser  der  ersten  Abhandlung  ist  nicht 
genannt,  die  beiden  folgenden  rühren  von  Professor  A.  W.  Unger  und  Dr.  Josef  Dernjac 
her.  Das  ganze  Werk  präsentiert  sich  als  moderne,  ja  hochmoderne  Leistung  der  Buch- 
herstellungstechnik und  Buchausstattungskunst.  Es  ist  um  so  interessanter  dies  zu  konsta- 
tieren, als  es  den  durchgreifenden  Fortschritt  im  zeitgemäßen  Sinne  kennzeichnet,  der 
unter  der  Leitung  des  Hofrats  E.  Ganglbauer  in  die  ehrwürdige  Anstalt  eingezogen  ist. 
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Dieses  Verdienst  zu  würdigen  sei  folgende  Stelle  aus  dem  Aufsatze  Prof.  Ungers  angeführt: 
,,Ein  mitunter  recht  verbitterter  Widerstreit  entbrannte  darob  auch  in  den  engeren  Fach- 
kreisen und  so  brauchte  es  geraume  Zeit,  bis  die,  von  den  ihr  anfänglich  anhaftenden 
Unzulänglichkeiten  befreite,  heute  dominierende  Art  der  Buchausstattung  fast  allerorten 
zur  Geltung  kam.  Auch  die  Staatsdruckerei  wollte  sich  nicht  durch  frühes  Erscheinen  auf 
dem  umstrittenen  Gebiet  exponieren,  welches  Bestreben  anläßlich  der  Pariser  Weltaus- 
stellung igoo  deutlich  zum  Ausdruck  kam,  und  sie  beschränkte  sich  mit  allzu  ängstlicher 
Vorsicht  auf  die  Fälle,  in  welchen  eine  moderne  Ausführung  vom  Besteller  strikte 
gewünscht  worden  war.  Hieher  gehört  die  auch  als  Buchdruckarbeit  sehr  gediegene 
Publikation  des  Österreichischen  Museums  für  Kunst  und  Industrie,  betitelt  ,, Kunst  und 
Kunsthandwerk“,  welche  als  Monatsschrift  seit  1898  erscheint  und  ein  vom  bis  dahin  Her- 
kömmlichen entschieden  abweichendes  Gepräge  aufweist.  Die  in  jüngster  Zeit  entstandenen 
Werke  beweisen  nicht  nur,  daß  mittlerweile  die  Staatsdruckerei  mit  vorzüglichem  Erfolg 
die  so  zahlreich  gegebenen  künstlerischen  Anregungen  verwertet  hat,  sondern  daß  sie  auch 
hier  wieder  schöpferisch  vorangeht.“  In  diesem  Sinne  ist  denn  auch  das  vorliegende 
Prachtwerk  mit  Freude  zu  begrüßen.  Es  zeigt  die  harmonische  Wechselwirkung  aller 
modernen  Kräfte  im  günstigsten  Lichte.  Von  dem  schönen  Papier  (Schlöglmühl),  mit 
Moserschen  Wasserzeichen,  bis  zu  dem  gediegenen  Moserschen  Ledereinband  der  Gala- 
exemplare aus  der  Wiener  Werkstätte  ist  alles  von  dem  gleichen  Geiste  sachlichen  und 
persönlichen  Ernstes  getragen.  Gedruckt  ist  der  Text  mit  einer  in  der  Staatsdruckerei 
neu  geschnittenen  Buchschrift  ,,Plinius“,  bei  deren  Durchbildung  Rudolf  v.  Larisch 
entscheidend  mitgewirkt  hat.  Die  mannigfaltig  erfundenen  Einrahmungen  und  Initialen 
nebst  sonstigem  Zierwerk  sind  Professor  Koloman  Moser  zu  danken,  der  auch  die 
künstlerische  Ausführung  des  Ganzen  überwachte.  Die  Holzschnitte,  teils  Original,  teils 
photozinkographisch  reproduziert,  sind  von  C.  O.  Czeschka.  Sie  stellen  die  Schauplätze 
und  den  Hergang  der  mancherlei  Arbeiten  in  der  Anstalt  mit  großer  Lebendigkeit  dar  und 
fügen  sich  mit  ihrem  typographisch  gestimmten  Schwarz  und  Weiß  trefflich  in  das 
Gesamtbild  jeder  Druckseite  ein.  Auf  zahlreichen  Bildtafeln  sind  authentische  Porträts 
von  beteiligten  Persönlichkeiten  wiedergegeben.  Den  Anfang  macht  ein  farbiger  Kombi- 
nationsdruck nach  Horovitz’  Bildnis  des  Kaisers,  den  Schluß  ein  Dreifarbendruck  mit  der 
Ansicht  des  1890  erbauten  neuen  Hauses,  nach  einem  Aquarell  von  L.  Müller.  So  fügt 
sich  all  dieses  Vielerlei  in  ein  organisches  Gebilde,  das  der  Anstalt  und  ihren  Mitarbeitern 
zur  Ehre  gereicht. 


KLEINE  NACHRICHTEN 

Die  pietä  von  raphael  donner  im  dome  zu  gurk 

(KÄRNTEN).  Der  Dom  zu  Gurk,  eines  der  hervorragendsten  Baudenkmale  des 
an  Kunstschätzen  reichen  Alpenlandes  Kärnten,  birgt  in  seinem  Innern  die  bedeutendste 
Schöpfung  Raphael  Donners  auf  religiösem  Gebiete,  die  Kolossalgruppe  der  Pietä,  in  Blei- 
guß ausgeführt. 

Lange  Zeit  hat  es  gedauert,  bis  dieses  Meisterwerk  als  solches  erkannt  und  von  der 
kunsthistorischen  Forschung  seinem  wahren  Werte  nach  gewürdigt  wurde,  leider  nicht 
mit  dem  gewünschten  Erfolge;  einerseits  sind  den  betreffenden  Abhandlungen  nur  unvoll- 
kommene Abbildungen  beigegeben,*  andererseits  fand  nur  ein  ganz  kleiner  Kreis  von 
Verehrern  der  Donnerschen  Muse  Zeit  und  Gelegenheit,  das  abgelegene  Gurktal  auf- 
zusuchen und  sich  an  der  monumentalen  Würde  sowie  an  der  edlen  Großartigkeit  der 
ergreifend  schönen  Komposition  zu  erfreuen. 

* Infolge  der  Lichtverhältnisse  des  Domes  gelingen  photographische  Aufnahmen  nur  in  seltenen  Fällen, 
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Pieta  von  Raphael  Donner  im  Dome  zu  Gurk.  Nach  dem  Originale  aufgenommen  von  Karl  Sebastian 


Plastische  Reproduktionen  waren  gleichfalls  nicht  geschaffen  worden,  so  daß  die 
Gruppe  sowohl  der  Mehrheit  der  Kunstfreunde  als  auch  den  meisten  Künstlern  nach  wie 
vor  so  gut  wie  unbekannt  blieb. 

Vor  zwei  Jahren  sah  sich  nun  das  Ministerium  für  Kultus  und  Unterricht  mit  Rücksicht 
auf  den  fühlbaren  Mangel  an  geeigneten  Lehrbehelfen  für  die  Pflege  der  kirchlichen  Kunst 
an  seinen  kunstgewerblichen  Unterrichtsanstalten  veranlaßt,  eine  Kopie  der  Pieta  in 
halber  Größe  des  Originals  zunächst  für  den  Unterrichtsbedarf  der  erwähnten  Bildungs- 
stätten, aber  auch  als  Anregungsmittel  für  künstlerische  Bestrebungen  überhaupt  an- 
fertigen zu  lassen;  diese  Arbeit  war  dem  Absolventen  der  Kunstgewerbeschule  des  Öster- 
reichischen Museums  für  Kunst  und  Industrie,  derzeit  Lehrer  an  der  k.  k.  Fachschule  für 
Holzbearbeitung  in  Hallstatt,  Johann  Wildburger,  die  Herstellung  der  Reproduktion  der 
Gipsgießerei  des  Museums  (M.  Schroth)  übertragen. 

Ein  Abguß  dieser  gelungenen  Kopie  zierte  vor  kurzem  gelegentlich  der  im  Novem- 
ber-Dezember 1904  durch  die  Unterrichtsverwaltung  veranstalteten  Ausstellung  von 
Schülerzeichnungen  kunstgewerblicher  Lehranstalten  und  von  Übungsarbeiten  der  Lehrer- 
kurse in  Salzburg*  den  Säulenhof  des  Museums. 

Nicht  ohne  Absicht  wurde  die  Pietägruppe  als  Mittelpunkt  der  Ausstellung  gewählt; 
es  konnte  für  diese  Exposition,  die  in  ihrem  ganzen  Wesen  und  in  all  ihren  Einzelheiten  auf 
reines  Naturstudium  basiert  war,  wohl  kaum  ein  würdigeres  führendes  Objekt  gewonnen 
werden,  als  gerade  diese  Leistung  des  Meisters,  der  ohne  die  Antike  aus  eigener  An- 
schauung zu  kennen,  durch  liebevolle  Vertiefung  in  den  unendlichen  Formenreichtum  der 
Natur  und  durch  treues  Studium  derselben  zu  wahrhaft  klassischer  Empfindungsweise 
vorzudringen  suchte,  ein  Streben,  das,  wie  mit  Recht  von  berufener  Seite  behauptet  wird, 
ganz  besonders  in  dem  Engel  zu  Seiten  der  Madonna  ihren  vollendetsten  Ausdruck 
erreicht  hat. 

Alle  Vorzüge  des  Meisters,  der  die  Plastik  aus  dem  Banne  der  Architektur  erlöst 
und  sie  wieder  zu  selbständiger  Bedeutung  emporgehoben  hat,  kommen  in  der  Gurker 
Pieta  zum  Ausdrucke.  Hoheitsvolle  Idealität  gepaart  mit  schlichter  Anmut,  großzügige 
Anordnung,  feines  Verständnis  für  die  Bedingungen  des  Materials,  und  ein  wunderbares 

* Siehe  Seite  35. 
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Pieta  von  Raphael  Donner  im  Dome  zu  Gurk.  Nach  der  Wildhurgerschen  Gipsopie,  aufgenommen  von 

Professor  Heinrich  Keßler 


Gefühl  für  die  Natur  in  allen  Details.  Ganz  besonders  dieses  Naturgefühl,  womit  er  seine 
sämtlichen  Werke  zu  durchsetzen  und  zu  verklären  wußte,  vereinigt  sich  hier  mit  den 
erwähnten  Vorzügen  zu  einem  Gesamtbilde  von  überwältigender,  zur  tiefsten  Andacht 
stimmender  Wirkung. 

Die  trefflichste  Charakterisierung  dieser  herrlichen  Schöpfung  findet  sich  in  der  von 
Dr.  Albert  Ilg  verfaßten  Denkschrift  über  Raphael  Donner*;  Ilg  sagt:  „In  der  Bleigruppe 
zu  Gurk  hat  das  Motiv  der  Pieta,  welches  den  Künstler  zu  so  mannigfachen  Erfindungen 
anregte,  seine  höchste  Vollendung  gefunden.  Hier  ist  er  von  einer  dramatischen  Gewalt, 
wie  in  keinem  zweiten  seiner  Werke;  der  Grundton  des  tiefsten  Schmerzes  durchdringt 
alle  Gestalten  in  einer  Einheitlichkeit,  welche  die  Wirkung  des  Ganzen  großartig  abrundet 
und  zu  einem  starken  Akzente  macht:  der  schwere  Leichnam  mit  der  herabgesunkenen 
Linken,  die  bitter  weinenden  Engelkinder  sind  sozusagen  die  Basis  der  Komposition,  über 
welcher  sich  die  in  Ohnmacht  sinkende  Madonna  mit  dem  sie  stützenden  Engel  aufbaut; 
und  dieser  selbst  endlich  ist  das  Schönste  in  der  Gruppe,  vielleicht  das  Schönste  aus  dem 
ganzen  Schaffen  des  Meisters.  Der  majestätische  ruhige  Blick,  mit  welchem  das  unsterb- 
liche Wesen  das  Leid  der  Menschheit  und  die  Größe  der  Hingebung  des  Gottessohnes 
ins  herbe  Menschenschicksal  anschaut,  ist  von  einer  solchen  erschütternden  Größe,  daß 
ich  ihm  kaum  irgend  etwas  in  der  Kunst  an  die  Seite  zu  setzen  wüßte. 

Wer  so  zu  bilden  versteht,  ist  über  das  rein  Künstlerische  hinaus,  noch  ein  wahr- 
haft großer  Dichter!  Es  liegt  eine  elegische  Stimmung  in  der  erschütternden  Komposition, 
welche  Donner  zwar  überhaupt  eigen  ist,  die  niemals  aber  so  poesievoll  und  stark  zum 

* Georg  Raphael  Donner,  Gedenkschrift  zum  200.  Jahrestage  der  Geburt  des  großen  österreichischen 
Bildhauers,  24.  Mai  1693  — 24.  Mai  1893.  Herausgegeben  von  der  Genossenschaft  der  bildenden  Künstler  Wiens. 
Wien,  Verlag  der  Genossenschaft,  1893. 
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Ausdrucke  kam,  als  hier.  Mir  ist,  als  hätte  der  Meister  seine  ganze  leidensvolle  Seele  in 
diesem  Werke  ausgesprochen“. 

Groß  ist  die  Zahl  der  Werke,  die  der  unsterbliche  Mdister  auf  dornenvollem  Lebens- 
pfade in  staunenswerter  Arbeitskraft  zur  Zierde  Österreichs  geschaffen  hat,  zu  den  besten 
derselben  zählt  unstreitig  die  Pieta  in  Gurk.  Werden  sich  die  heimischen  Kunstkreise  nicht 
endlich  daran  erinnern,  daß  sie  dem  Genius  Donners  ein  Denkmal  schulden?  E.  P. 

OSTASIATISCHES  IN  DER  SPÄTANTIKEN  WEBEREI.  Es  geht  in 

der  Kunstwissenschaft  wie  auf  allen  Gebieten  des  Wissens,  ja  des  Lebens  überhaupt: 
man  schreitet  eine  Zeitlang  in  einer  bestimmten  Richtung  vor  und  bemerkt  oft  erst  plötz- 
lich, daß  man  die  Richtung  ändern  muß,  wenn  man  überhaupt  weiter  kommen  will. 

Vor  lo  bis  15  Jahren  hat  man  eingesehen,  daß  die  spätantike  Kunst  doch  nicht  einen 
bloßen  Verfall  darstellt,  hauptsächlich  herbeigeführt  durch  den  Niedergang  des  griechisch- 
römischen  Weltreiches  und  die  Einfälle  der  Barbaren,  sondern  eine  tiefbegründete  innere 
Entwicklung,  in  vieler  Beziehung  einen  Fortschritt  und  die  Grundlage  der  späteren  voll- 
kommenen Erneuerung.  Erforscher  antiker  und  christlicher  Kunst  haben  sich  dieser  Frage 
zugewendet  und  es  wäre  irrig,  in  solchem  Streben  eine  bloße  Mode  erkennen  zu  wollen. 

Dann  erkannte  man  wieder,  daß  es  doch  auch  äußere  Einwirkungen  gäbe  und  man 
forschte  wieder  diesen  nach.  Aber  auch  das  war  keine  Mode,  sondern  ein  Erkennen  der 
Einseitigkeit,  in  die  man  notwendiger  Weise  verfällt,  will  man  Alles  in  der  Welt  nur 
von  einem  Standpunkte  aus  betrachten. 

Auch  ist  deshalb  die  Arbeit  der  Vorhergehenden  durchaus  nicht  überflüssig  geworden. 
Wenn  auch  manche  Einzelheit  sich  nicht  mehr  halten  läßt:  wir  sind  vorwärts  ge- 
kommen. Und  haben  wir  scheinbar  wieder  den  alten  Weg  betreten,  so  ist  es  doch  nicht 
der  alte,  sondern  nur  eine  Wendung  nach  derselben  Seite. 

Wir  dürfen  uns  heute  wieder  mit  fremden  Einflüssen  beschäftigen;  aber  wir  dürfen 
nicht  vergessen,  was  die  vorhergehende  Zeit  geleistet  hat.  Wir  haben  erstens  gelernt,  daß 
die  Anhäufung  bloßen  Tatsachenmaterials  ohne  Schaffen  geistigen  Zusammenhanges 
zumeist  wertlos  ist  und,  was  die  besondere  Frage  anbelangt,  daß  wir  Fremdes  nur  dann 
wirksam  erkennen,  wenn  ihm  durch  innere  Entwicklung  die  Möglichkeit  zum  Eindringen 
geboten  ist. 

Allerdings  kann  der  Einfluß  des  Fremden,  der  ursprünglich  Folge  innerer  Wandlung 
ist,  auch  wieder  Ursache  weiterer  Änderungen  werden,  wie  ja  alles  im  Leben  zugleich 
Ursache  und  Wirkung  darstellt. 

In  meiner  ,, Künstlerischen  Entwicklung  der  Weberei  und  Stickerei  im  europäischen 
Kulturkreise  . . . .“  mußte  ich  naturgemäß  mehrfach  auf  solche  wechselseitige  Beziehungen 
hinweisen;  doch  hatte  ich  nur  an  wenigen  Stellen  vor  der  Besprechung  des  späteren 
Mittelalters  Gelegenheit,  ostasiatische  Einflüsse  zu  erwähnen.  Ich  muß  auf  diese  wenigen 
Stellen  hier  nun  kurz  zurückkommen,  da  sie  als  beste  Einleitung  zu  dem  weiterhin  zu 
Besprechenden  dienen  können. 

Auf  Seite  34  und  36  sagte  ich:  ,,Von  Ostasien  her  ist  ein  Einfluß  auf  die  Formen- 
sprache des  Mittelmeergebietes  (im  frühesten  Mittelalter)  . . . wohl  nicht  oder  nur  in  sehr 
beschränktem  Maße  erfolgt  ....  Immerhin  mögen  einzelne  Motive  früh  durch  ostasiatische 
Stoffe  nach  Vorderasien  und  in  das  Mittelmeergebiet  gelangt  sein  . . .“  Ich  meinte  aber, 
daß  in  jener  Zeit  eher  Ostasien  durch  das  Mittelmeergebiet  beeinflußt  wäre  als  dieses 
durch  jenes  und  führte  einen  (hier  auf  Seite  85  teilweise  abgebildeten)  Stoff  aus  dem 
Schatzhause  zu  Nara  an,  auf  den  ich  vor  mehr  als  zwei  Jahren  zuerst  durch  Direktor 
Terme  in  Lyon  aufmerksam  gemacht  worden  war.  Da  ich  eine  Entwicklung  der 
europäischen  Weberei  schrieb,  war  es  für  mich  an  jener  Stelle  natürlich  nicht  nötig, 
mich  auf  die  Frage  der  Datierung  der  ostasiatischen  Stoffe  besonders  einzulassen, 
es  genügte  der  Hinweis  auf  Deshayes  und  Strzygowski.  Denn  wäre  selbst  ihre  Annahme 
unrichtig,  so  würde  sich  für  die  europäische  Kunst  dadurch  nicht  das  Geringste  ändern;  es 


85 


war  dort  eben  nur  eine  Nebenbemerkung.  Übrigens  konnte  sie  wohl  dadurch  glaubhaft 
erscheinen,  daß  ich  schon  auf  Seite  23  eingehend  über  die  vorderasiatischen  (syrischen) 
und  indischen  Einwirkungen  auf  China,  besonders  auch  über  die  durch  Hirth  festgestellte 
Einfuhr  syrischer  Stoffe  in  China  gesprochen  hatte.  Denn  wenn 
wir  wissen,  daß  vorderasiatische  Stoffe  nach  Ostasien  gekommen 
sind,  und  wir  dort  einen  alten  Stoff  finden,  der  einem  vorder- 
asiatischen offenbar  nachgebildet  ist,  so  liegt  gewiß  kein  Grund 
vor,  die  ostasiatische  Nachahmung  in  eine  wesentlich  andere 
Zeit  zu  versetzen  als  das  Vorbild.  Vorderasiatische  Arbeiten 
sind  aber  in  einer  der  Nachahmung  wirklich  ähnlichen  Form 
höchstens  bis  in  die  frühsarazenische  oder  frühbyzantinische  Zeit 
nachzuweisen;  spätere  Beispiele  konnte  ich  nicht  anführen. 

Auch  stimmt  das  Ornament  außerhalb  der  Kreise  bei  dem 
Stoffe  aus  Nara  ganz  mit  Arbeiten  etwa  des  VI.  bis  VIII.  Jahr- 
hunderts und  nicht  mehr  mit  denen  späterer  Zeit. 

Es  erschien  mir  also  an  jener  Stelle  nicht  nötig,  etwa 
auftretende  Zweifel  an  der  Richtigkeit  der  japanischen  Datierung 
des  Stückes  erst  ausführlich  zu  widerlegen,  und  es  könnte  im 
ersten  Augenblicke  auch  hier  nicht  nötig  erscheinen. 

Da  es  heute  nun  aber  einmal  üblich  ist,  an  den  japanischen 
Datierungen  zu  zweifeln,  so  erlaube  ich  mir,  mich  hier  auf  einen 
der  bedeutendsten  Kenner  japanischer  Kunst  in  Europa  zu 
beziehen,  auf  Professor  Dr.  Ernst  Grosse  in  Freiburg  i.  Br., 
der,  nebenbei  bemerkt,  das  städtische  Museum  Freiburgs  zu  einem  der  wenigen  in 
Mitteleuropa  gemacht  hat,  die  echte  altjapanische  Kunstwerke  besitzen. 

Professor  Grosse  schreibt  mir:  ,,Die  Japaner  haben  sicherlich  ein  größeres  Wissen  und 
ein  besseres  Urteil  über  ihre  eigene  Kunst,  als  wir  Europäer,  die  wir  eben  erst  durch  die  Tür- 
spalte geblickt  haben.  Sie  besitzen  eine  kunsthistorische  Tradition,  die  mindestens  ebenso 
alt  und  zuverlässig  ist  wie  die  europäische  und  es  fehlt  ihnen  auch  durchaus  nicht  an  dem 
Willen  und  an  der  Fähigkeit  zur  Kritik.  Sie  brauchen  nur  einige  neuere  Werke  wie  die 
Kunstzeitschrift  Kokkwa  oder  das  Bilderwerk  von  Tajima  zu  durchblättern,  um  sich  zu 
überzeugen,  daß  die  japanischen  Kunstforscher  nicht  unkritischer  sind  als  die  europäischen. 
Zugleich  werden  Sie  freilich  sehen,  daß  über  das  Alter  und  die  Herkunft  mancher  Kunst- 
werke in  Japan  ebenso  viele  und  große  Meinungsverschiedenheiten  bestehen  wie  in 
Europa  auch.  Glücklicherweise  sind  aber  gerade  jene  Objekte,  auf  welche  es  Ihnen 
ankommt  (nämlich  die  Stoffe  aus  Nara  wie  der  oben  angeführte),  kritischen  Anzweiflungen 
am  wenigsten  ausgesetzt.  Sie  gehören  nämlich  zu  den  Schätzen,  die  — wie  urkundlich 
bezeugt  ist  — von  dem  Kaiser  Shyomu  I.  (724 — 748)  dem  To-dai-ji  in  Nara  Übermacht 
und  seitdem  in  einem  eigenen  Gebäude  — dem  Shyo-so-in  — sorgfältig  aufbewahrt 
worden  sind. 

Der  Shyo-so-in  ist  kein  öffentliches  Museum,  sondern  ein  verschlossenes  Schatzhaus, 
das  nur  in  ziemlich  langen  Zwischenräumen  — wenn  ich  nicht  irre  — einmal  unter  jeder 
Regierung  von  einer  kaiserlichen  Kommission  geöffnet  wird,  die  alsdann  den  Inhalt  ganz 
oder  vielleicht  auch  nur  teilweise  mit  dem  Inventare  vergleicht.  Ich  habe  niemals  gehört, 
daß  dem  Vermächtnisse  des  Kaisers  Shyömu  in  späteren  Zeiten  Stücke  hinzugefügt  wären; 
jedenfalls  ist  mir  nichts  bekannt,  was  uns  berechtigte,  an  dem  Alter  der  dem  Shyömu 
ausdrücklich  zugeschriebenen  Gegenstände  zu  zweifeln.  Es  könnte  sich  nur  fragen,  ob  sie 
nicht  zum  Teile  schon  aus  älterer  Zeit  und  aus  fremden  Ländern  stammten  . . .“ 

Dies  ist  übrigens  tatsächlich  von  den  japanischen  Gelehrten  und  darnach  von  den 
oben  angeführten  Forschern  und  von  mir  angenommen  worden;  der  eben  erwähnte  Stoff 
scheint  nämlich  aus  China  eingeführt  zu  sein.  Die  chinesische  Umbildung  der  Formen 
wurde  in  meiner  Arbeit  auch  näher  besprochen. 


T eil  eines  Seidenstoffes  aus  dem 
Nachlasse  des  japanischen  Kai- 
sers Shyömu  I.  (aus  Nara,  jetzt 
in  Tökyö),  nach  Münsterberg 
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* Ich  spreche  dann  noch  (auf  Seite  44  in  Anmerkung  i und  2)  die,  als  solche  gekennzeichnete,  Ver- 
mutung aus,  daß  im  Liber  pontificalis  erwähnte  Stoffe  mit  „Fasanen“  und  ,, Männern  über  Pfauen“  auf 
ostasiatische  oder  indische  Einflüsse  zurückgehen  könnten.  Diese  Vermutung  wird  übrigens  nach  dem  folgenden 
vielleicht  noch  an  Wahrscheinlichkeit  gewinnen;  nur  ist  (in  Anmerkung  2)  die  Göttin  Sarasvati,  das  vermutete 
Vorbild  der  Gestalt  auf  oder  über  dem  Pfaue,  durch  einen  stehen  gebliebenen  Schreibfehler  zu  einem  Gotte 
geworden. 

Bei  den  späteren  Stoffen  habe  ich  besonders  über  das  Strahlen-,  Kugel-  und  Mondmotiv  gesprochen, 
deren  Herkommen  aus  den  ostasiatischen  Stoffen  wohl  nicht  zu  bezweifeln  ist;  ich  verweise  hier  auch  auf  die 
Abbildungen  auf  Seite  653  des  Jahrganges  1904  der  vorliegenden  Zeitschrift.  Wenn  ich  (Seite  128  und  130) 
auch  das  Weinlaub  der  Stoffe  gotischer  Zeit  erwähne,  will  ich  natürlich  nicht  sagen,  daß  alles  gotische  Wein- 
laub den  Stoffen  entstamme,  sondern  daß  wir  die  abgebildeten  Stofftypen,  besonders  auf  Tafel  115,  bei  denen 
sich  übrigens  auch  chinesische  Wolken  und  Schmetterlinge  finden,  ,,mit  ostasiatischen  Vorbildern  in  Verbindung 
bringen  können“. 

Allerdings  glaube  ich,  daß  die  Verbreitung,  vielleicht  sogar  die  Ausbildung  des  Weinlaubes  als  Flächen- 
ornament, mit  der  Verbreitung  der  von  China  beeinflußten  frühitalienischen  Stoffe  aufs  engste  zusammenhängt. 
Doch  ist  dies,  besonders  hier,  nur  eine  Nebenfrage. 


Ehe  ich  dieses  Stück  hier  aber 
von  einer  neuen  Seite  eingehender  zu 
erklären  suche,  möchte  ich  zunächst 
nur  ganz  kurz  hervorheben,  daß  ich  in 
meiner  angeführten  Arbeit  (auf  Seite  40) 
gelegentlich  der  Tierstreifen  auf  spät- 
antiken Stoffen  noch  einmal  von  Stoffen 
aus  dem  Schatzhause  zu  Nara  spreche 
und  (Anmerkung  2)  einige  Stoffe  im 
Museum  zu  Lyon  anführe,  die,  wie 
näher  dargelegt  wird,  zugleich  ein 
Beweis  für  die  Richtigkeit  der  japani- 
schen Datierungen  zu  sein  scheinen. 
Dann  erwähne  ich  (auf  Seite  123)  ge- 
legentlich der  Besprechung  europä- 
ischer Stoffe  des  XIII.  Jahrhundertes 
zwei  Stoffe,  die  von  den  Japanern  in 
das  VIII.  Jahrhundert  versetzt  werden. 
Obgleich  es  sich  mir  an  jener  Stelle 
naturgemäß  keineswegs  um  das  frühe 
Datum  handelt,  verwende  ich  doch 
fast  eine  ganze  Seite  darauf,  die  zu- 
nächst vielleicht  verblüffende  japani- 
sche Datierung  glaubwürdig  erscheinen 
zu  lassen;  hier  kann  ich  diese  Aus- 
führung natürlich  nicht  wiederholen, 
sondern  nur  auf  sie  verweisen.* 

Ich  möchte  nun  auf  den  erwähnten 
Stoff  aus  Nara,  der  wahrscheinlich  die 
chinesische  Nachahmung  eines  syri- 
schen Stoffes  ist  und,  wie  gesagt,  auf 
Seidengewebe,  in  Spanien  gefunden,  etwa  VII.  bis  VIII.  Jahr-  keinen  Fall  nach  der  Mitte  deS 
hundert  n.  Chr.  Aus  dem  Textilwerke  des  k.  k.  Österreichi-  Jahrhundertes  entstanden  sein 

sehen  Museums  für  Kunst  und  Industrie  , , . , . , . , , 

kann,  hier  noch  einmal  zuruckkommen; 
man  vergleiche  die  Abbildung  auf  Seite  85.  Schon  in  meiner  erwähnten  Arbeit  habe  ich 
(Seite  36,  Anmerkung  i)  die  eigentümlich  fremdartige  Gestalt  des  Kreisornamentes  hervor- 
gehoben und  einen  Stoff  mit  Greifenmuster  (Tafel  38  b)  zum  Vergleiche  herangezogen.  Ich 
verweise  hier  noch  auf  das  Stück  auf  Tafel  XX,  Nr.  25  der  ,,Histoire  de  l’Art  du  Japon“; 
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in  H.  Münsterbergs 
„Japanischer  Kunst- 
geschichte“ findet 
man  aber  auf  Tafel 
XIV,  I — 5,  hiefür 
gleich  fünf  Beispiele, 
von  denen  einige 
wieder  mit  größter 
Sicherheit  in  das 
VII.— VIII.  Jahrhun- 
dert zu  datieren  sind. 

Ob  Münsterberg  auch 
mit  der  Deutung  des 
Scheibenmotives 
recht  hat,  wage  ich 
nicht  zu  entscheiden; 
er  meint  (Seite  115): 

,,Das  ganze  Muster 
ist  in  Kreisform  von 
breiter  Perlenschnur 
umgeben,  deren 
runde  Scheiben  viel- 
leicht die  Erinnerung 
an  Sternbilder  wach- 
rufen sollen,  wie  wir 

solche  schon  auf  dem  chinesischen  Steinrelief  (vom  Jahre  147  nach  Christi  Geburt)  in  der 
Figur  des  großen  Bären  fanden.“ 

Auffällig  ist  jedenfalls,  daß  dieses  Scheibenmotiv  fast  ausschließlich  auf  solchen 
Stoffen  nachzuweisen  ist,  die  sich  in  Ostasien  selbst  vorgefunden  haben,  und  nur  auf  ganz 
wenigen  in  Europa  erhaltenen,  die  dann  aber  ein  Motiv  zeigen,  das  sich  als  wahrscheinlich 
buddhistisch  erweisen  läßt. 

Das  auf  Seite  86  abgebildete  Stück  könnte  allerdings  zunächst  Bedenken  erregen;  ich 
habe  es  in  dem  angeführten  Werke  (Seite  38)  bereits  besprochen  und  wegen  des  Motives 
in  den  Hauptkreisen  mit  einem  hier  gleichfalls  wiederholten  sasanidischen  Steinrelief  und 
einer  Silberschale  aus  Kertsch  (Tafel  37)  in  Zusammenhang  gebracht.  Die  Silberschale 
zeigt  auf  der  Schabrake  eines  Kriegselephanten  einen  noch  klassisch  geformten  Hippo- 
kampen,  den  ein  Beurteiler  übersehen  zu  haben  scheint,  auf  den  es  mir  aber  wegen  einer 
gewissen  Ähnlichkeit  mit  dem  Greifen  besonders  ankam;  der  Elephant  selbst,  der  einen 
Turm  mit  Kriegern  trägt,  kann  uns  klar  machen,  daß  die  Darstellung  eines  Elephanten  als 
eines  Kriegstieres  und  die  Darstellung  eines  Elephanten  als  eines  selbständigen  Sinnbildes 
eben  verschiedene  Dinge  sind.  Strzygowski  hebt  nun  in  seiner  Arbeit  über  Mschatta  (Jahr- 
buch der  königlich  preußischen  Kunstsammlungen,  1904,  Seite  312)  hervor,  daß  das  hippo- 
kampenartige  Motiv,  wie  es  besonders  auf  dem  sasanidischen  Relief  zu  erkennen  ist,  nicht 
auf  eine  Umgestaltung  der  klassischen  Antike  zurückgeführt  zu  werden  braucht,  sondern 
einer  altvorderasiatischen  Vorstellung  entspricht.  Ich  will  diese  Deutung  für  das  persische 
Beispiel  nicht  bezweifeln;  doch  glaube  ich,  daß  in  anderen  Fällen,  mit  denen  sich  Strzy- 
gowski an  jener  Stelle  ja  auch  nicht  beschäftigt,  noch  anderes  zu  erwägen  sei.  Wir  müssen 
uns  hier  erinnern,  daß  mindestens  schon  im  III.  Jahrhunderte  vor  Christi  Geburt  zahl- 
reiche vorderasiatische,  besonders  persische  Kunstformen  nach  Indien  eingedrungen  sind 
und  hier  für  die  Verkörperung  indischer  Vorstellungen  Anwendung  gefunden  haben.  Zu 
solchen  Gestaltungen  rechnet  Grünwedel  (,, Buddhistische  Kunst  in  Indien“,  Berlin,  1893, 
Abbildung  19)  auch  die  Garuda,  die,  als  papageienartige  Vögel  oder  in  der  hier  ersieht- 
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liehen  Form,  sowohl  als  Reittiere  höherer  Götter  als  auch  selbständig  als  Halbgötter  er- 
scheinen. Die  hier  abgebildeten  Darstellungen  stammen  aus  Säntschi  und  sind  gewiß  nicht 

jünger  als  das  erste  Jahrhundert  nach  Christi  Geburt. 

Wir  dürfen  diese  Tiere  also  jedenfalls  auch  als 
buddhistische  auffassen.  Dann  gehören  aber  alle  drei 
Tierarten  des  auf  Seite  86  abgebildeten  Stoffes  in  den 
buddhistischen  Kreis:  die  Elefanten,  die  Garuda  und 
die  Kilin,  die  ja  auch  durch  den  Buddhismus  erst  nach 
China  gelangt  sind  (Grünwedel,  a.  a.  O.,  Seite  i8).  Es 
spricht  nicht  dagegen,  daß  möglicherweise  auch  das 
Flügelpferd  selbst  von  den  Indern  irgend  einmal  aus 
Vorderasien  übernommen  worden  ist;  seither  sind  eben 
Jahrhunderte  verflossen. 

Dieses  Zusammentreffen  dreier  buddhistischer  Tiere  kann  wohl  kein  Zufall  sein;  es 
spricht  also  auch  dieser  Stoff  trotz  des  dem  persischen  ähnlichen  Greifen  eher  für  als 
gegen  einen  Zusammenhang  des  Scheiben(Perlen)motives  mit  Ostasien. 

Der  Stoff  auf  Tafel  38  b meiner  angeführten  Arbeit  gehört  wohl  auch  in  eine 
Gruppe  mit  diesem  Stücke.  Ich  möchte  hier  noch  darauf  hinweisen,  daß  die  Kreis- 
umrahmungen des  Stoffes  auf  dem  sasanidischen  Steinrelief  eine  andere  ist  und 
offenbar  mehr  dem  syrisch-vorderasiatischen  Typus  entspricht.  Das  erwähnte  Stück  in 
,,L’Art  du  Japon“  — Tafel  XX,  25  — zeigt,  da  es  ein  vorderasiatisches  Motiv,  die  Jagd- 
darstellung, wiederholt,  um  das  perlenartige  Scheibenmotiv  auch  noch  die  übliche  Ranke 
der  vorderasiatischen  Stoffe. 

Vielleicht  dürfen  wir  in  der  eigentümlichen  Zickzack-Ornamentierung  der  Hälse 
sowohl  des  Kilins  als  des  Greifen  auf  dem  abgebildeten  Stoffe  gleichfalls  chinesischen 
Einfluß  erkennen;  denn  wir  finden  ähnliche  Grundfüllungen  in  europäischen  Stoffen 
gerade  dort  wieder,  wo  chinesische  Einwirkung  unleugbar  ist  (Tafel  100  a der  „Künst- 
lerischen Entwicklung  etc.“).  Im  ganzen  darf  man  also  wohl  kein  Bedenken  tragen,  in 
dem  Stoffe  mit  den  eigentümlichen  buddhistischen  Tieren  und  den  Scheibenkreisen 
chinesischen  Einfluß  zu  sehen  — ob  einen  chinesischen  Stoff  selbst,  läßt  sich  heute  wohl 
noch  nicht  entscheiden,  auch  nicht,  in  welcher  Weise  der  sasanidische  Stoff  auf  den 
buddhistischen  oder  dieser  auf  jenen  gewirkt  haben  kann.  Unwahrscheinlich  dünkt  mir 
auch  nicht,  daß  der  Garuda  in  den  Augen  der  Mittelmeervölker  des  frühen  Mittelalters 
immer  noch  als  Hippokamp,  das  Kilin  als  Pegasus  oder  Sonnensinnbild  und  der  Elephant 
allenfalls  als  Kriegs-  oder  Zirkustier  galt;  das  können  aber  nur  Umdeutungen  sein,  wie  sie 
sich  gerade  in  der  Textilkunst  vielfach  nachweisen  lassen  (a.  a.  O.,  Seite  127,  Anmerkung  3); 
in  so  äußerlicher  Weise  haben  sich  Kunstmotive  nicht  ursprünglich  entwickelt.  Alle  wich- 
tigen Motive  der  Kunst  hatten  ursprünglich  religiöse  oder  sonst  höhere  geistige  Bedeutung. 

Wir  hätten  hier  also  eine  bestimmte  Gruppe  frühmittelalterlicher  Stoffe  in  Beziehung 
zu  Ostasien  gesetzt.  Nun  können  wir  vielleicht  aber  noch  einen  Stofftypus,  freilich  ganz 
anderer  Art,  mit  Ost-  oder  Südostasien  in  Verbindung  bringen. 

Ich  habe  schon  in  meiner  mehrfach  angeführten  Arbeit  (Seite  29,  Anmerkung  2)  die 
Vermutung  ausgesprochen,  daß  die  in  Ägypten  vorauszusetzende  Batikerzeugung  ebenso 
wie  die  ganze  Baumwollkultur  Ägyptens  wahrscheinlich  aus  Indien  eingeführt  worden  ist.* 

* Wie  ich  in  meiner  Arbeit  (Seite  29,  Anmerkung  2)  schon  hervorgehoben  habe,  stimmt  die 
Beschreibung  eines  ägyptischen  Färbeverfahrens  bei  Plinius  nicht  ganz  mit  dem  Wachsdeck-  (oder  Batik-) 
Verfahren,  mit  dem  Forrer  es  zu  identifizieren  sucht.  Nach  dem  später  zu  besprechenden  Werke  von  Rouffaer 
und  Juynboll,  das  ich  bei  der  erwähnten  Arbeit  leider  noch  nicht  benützen  konnte,  wäre  bei  Plinius  ein  Beiz- 
verfahren beschrieben.  Übrigens  scheint  auch  dann  die  Beschreibung  ungenau  und  übertrieben  zu  sein.  Auch 
dürfen  wir  wohl  annehmen,  daß  sich  das  altägyptische  Beizverfahren  ähnlich  wie  das  spätere  europäische  als 
Nachahmung  indischer  Farbengebung  entwickelt  hat.  Wenn  Plinius  aber  auch  ein  Beiz-  und  kein  Deckverfahren 
(mit  Wachs  oder  anderem)  beschreibt,  so  ändert  das  natürlich  an  der  Tatsache  nichts,  daß  in  ägyptischen 
Gräbern  batikartige  Stoffe  gefunden  worden  sind;  nur  wäre  zu  untersuchen,  ob  nicht  manche  für  batikartig 
gehaltene  Stücke  im  Beizverfahren  hergestellt  sind. 


Gottheiten,  auf  Garudasgestalten 
reitend,  von  einem  Relief  zu  Sän- 
tschi. Nach  Grünwedel 
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Ich  wiederhole  hier,  daß  das  Batikverfahren  im  wesentlichen  in  folgendem  besteht; 
es  wird  das  beabsichtigte  Muster  oder  der  Grund  des  Musters  mit  geschmolzenem  Wachse 
auf  beiden  Seiten  des  Stoffes  — früher  war  dies 
wohl  ausschließlich  bei  Baumwollstoffen  der  Fall  — 
mittels  einer  Art  Füllfederhalters  (später  auch 
mittels  Modeln)  aufgetragen  und  der  Stoff  dann  in 
ein  Farbbad  getaucht;  wenn  das  Wachs  darnach 
(mit  heißem  Wasser  oder  durch  Abkratzen)  wieder 
entfernt  wird,  bleibt  die  Farbe  an  den  früher  unge- 
deckten Stellen  zurück.  Man  erhält  so  eine  sehr 
satte  und  weiche  Farbengebung,  die  auch  in 
mehreren  Farben  durchgeführt  werden  kann. 

Ich  habe  in  dem  genannten  Werke  mehrere 
derartige  Stoffe,  auch  mit  reichen  Figuren  (Tafel  19), 
besprochen ; darunter  auch  einen,  den  ich  auf  Seite  90 
wiederhole.  Es  hat  dieses  Stück  zu  einem  bemer- 
kenswerten Mißverständnisse  Veranlassung  gegeben. 

Wickhoff  sagt  von  ihm  (in  einer  Besprechung 
meiner  Arbeit  in  den  ,, Kunstgeschichtlichen  An- 
zeigen“, Innsbruck  1904,  Seite  124):  „Der  Stoff 
hat  Blumenkörbchen  in  Kreisen,  die  in  einem  zu- 
sammenhängenden Gerimsel  ausgespart  sind.  Dies 
ganze  Gerimsel  ist  spätgotisch,  also  vor  dem 
XV.  Jahrhunderte  überhaupt  nicht  möglich.  Der 
Stoff  mit  seinen  sentimentalen  Blumenkörbchen  ist 
jedoch  noch  später,  ein  holländischer  Zitz  aus  dem 
XVIII.  Jahrhunderte.“  Es  liegt  mir  daran,  dieses  Teil  des  gefärbten  Baumwollstoffes  im  Musee 
Mißverständnis  zu  beseitigen,  da  dieser  Punkt  neben  du  commerce  zu  Lyon,  in  natürlicher  Größe 
einer  abweichenden  Meinung  über  die  Datierung 

der  ältesten  ostasiatischen  Stoffe  eigentlich  der  einzige  wesentliche  in  meiner  Arbeit  ist, 
den  Wickhoff  bestreitet.  Auf  einige  Nebenpunkte  einzugehen,  wird  sich  wohl  noch  Gele- 
genheit finden;  hier  könnte  es  nur  stören.* 

Unter  Zitz  verstand  man  früher  (Savary,  ,,Dictionnaire  universel  du  commerce“, 
Kopenhagen,  1759  ff.  unter  ,,Chites“)  sehr  verschiedenartige,  bedruckte  oder  gefärbte 
Stoffe,  heute  versteht  man  darunter  aber  wohl  nur  bedruckten  (Glanz-)  Kattun. 

Um  die  Anschauung  Wickhoffs  aufrecht  zu  erhalten,  müßte  man  zunächst  also  wohl 
beweisen,  daß  der  Stoff  kein  ,, batikartiger“  ist,  wie  ich  bei  dem  Stücke  (Tafel  23)  angebe, 
sondern  ein  Druckstoff. 

Denn,  wenn  der  Stoff  wirklich  ein  batikartiger  ist,  so  wäre  schon  dadurch  seine 
Entstehung  auf  europäischem  Boden  im  XVIII.  Jahrhunderte  ganz  ausgeschlossen.  In  den 
Nachträgen  des  oben  erwähnten  Dictionnaires  von  Savary  findet  sich  zwar  unter  ,,Toiles 
en  rouge“  eine  Nachricht  über  ein  vom  P.  Coeurdoux  besprochenes  vorderindisches  Ver- 


* Ich  erwähne  z.  B.  die  Bestimmung  des  Stoffes  auf  Tafel  105  c,  den  ich  in  Übereinstimmung  mit  Lessing, 
dessen  ausgezeichnetem  Werke  die  Darstellung  entnommen  ist,  für  eine  Arbeit  des  XIV.  Jahrhunderts  erklärt 
habe.  Auch  glaube  ich,  daß  das  Stück  auf  den  Tafeln  241,  242  wohl  doch  spätestens  Anfang  des  XVII.  Jahr- 
hunderts entstanden  ist,  wenn  es  auch  süddeutsch  sein  mag;  ich  hatte  mich  bei  der  Bestimmung  vielleicht  zu 
stark  an  die  Überlieferung  des  Museums  gehalten.  Jedenfalls  sind  aber  nicht  , .Tugenden“  dargestellt,  sondern 
wie  ich  erwähnte,  Liebesszenen  einer  antiken  Gottheit.  Es  hat  sich  nun  zu  dem  bereits  angeführten  Gegenstücke 
im  Frankfurter  Kunstgewerbemuseum  noch  ein  drittes  im  Troppauer  Museum  gefunden.  Vielleicht  wird  es  also 
noch  gelingen,  über  diese  bemerkenswerte  Arbeit  größere  Klarheit  zu  erlangen. 

Wenn  ich  die  Bauten  der  italienischen  ,,Proto-Renaissance“  dem  XII.  Jahrhunderte  zugewiesen  habe, 
so  kann  ich  mich  hiebei  auf  F.  X.  Kraus  („Geschichte  der  christlichen  Kunst“  Freiburg  in  Br.  1897.  II  S.  144) 
berufen;  doch  wird  sich,  gerade  hierüber  zu  sprechen,  wohl  noch  Gelegenheit  finden. 
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fahren,  das  dem  echten  Batikverfahren 
verwandt  ist  und  seit  1755  — aber  offen- 
bar nur  während  ganz  kurzer  Zeit  und  an 
einer  einzigen  Stelle  — in  Paris  ausgeübt 
wurde.  Die  Beschreibung  Coeurdoux’  ist 
in  dem  Werke  von  Rouffaer  und  Juynboll 
,,Die  indische  Batikkunst“  (Leyden,  1900  ff, 
Seite  60  ff)  von  neuem  abgedruckt.  Von 
diesem  Verfahren  heißt  es  bei  Savary  „sa 
preparation  n’a  rien  de  commun  avec  celles 
qui  ont  ete  usitees  jusqu’  ä ce  jour.“  Und, 
daß  sich  diese  mühsame  Arbeitsweise 
nicht  einbürgern  konnte,  ist  bei  den 
sozialen  Verhältnissen  und  der  schon 
ziemlich  vorgeschrittenen  Drucktechnik 
des  XVIII. Jahrhunderts  leicht  begreiflich; 
auch  wurde  die  dem  Verfahren  eigene 
weiche  Verschwommenheit  der  Formen 
und  Farben  in  jener  Zeit  wohl  kaum 
noch  als  Vorzug  empfunden.  Jedenfalls 
ist  dieses  vorderindische  Verfahren,  bei 
dem  nur  ein  einziger  Grundton  durch 
einseitige  Wachsdeckung  hergestellt  ist, 
während  die  anderen  Farben  aufgemalt 
^ werden,  auch  noch  nicht  das  wirkliche 

Gefärbter  Baumwollstoff  im  Musee  du  commerce  zu 

Lyon,  früher  im  Musee  Guimet  zu  Paris  hinterindische  Verfahren,  bei  dem  aus- 

schließlich Wachsdeckung,  und  zwar 
doppelseitige,  zur  Anwendung  gelangt.  Daß  derartige  echte  Batike  in  Holland  oder  irgendwo 
in  Europa  im  XVIII.  Jahrhunderte  hergestellt  wurden,  kann  jedenfalls  als  ausgeschlossen 
gelten.  Es  findet  sich  sonst  auch  wohl  nicht  ein  einziger  Stoff,  der  bisher  für  einen  älteren 
europäischen  Batik  erklärt  worden  wäre.  Das  wird  Wickhoff  wohl  auch  bei  diesem  Stücke 
nicht  tun  wollen.  Er  will  mit  der  Bezeichnung  ,,Zitz“  offenbar  leugnen,  daß  wir  einen 
Batik  vor  uns  haben. 

Nun,  der  Stoff  ist  aber  ein  Batik;  er  trägt  das  allerdeutlichste  Kennzeichen  eines 
solchen,  nämlich  die  eigentümlichen,  wie  Marmorierung  wirkenden  Linien,  die  infolge 
des  Springens  der  Wachsschichte  beim  Färben  sich  ganz  von  selbst  bilden.  Man  vergleiche 
die  Abbildung  auf  Seite  89;  sie  wurde  nach  einem  Abfallstückchen  hergestellt,  das  mir  in 
liebenswürdigerweise  vom  Direktor  des  Musee  du  commerce  in  Lyon,  R.  Cox,  überlassen 
worden  ist;  der  Stoff  ist  nämlich  inzwischen  an  das  Lyoner  Museum  übergegangen. 

Es  lassen  die  an  den  beiden  Seiten  des  Stoffes  ziemlich  bedeutend  voneinander 
abweichenden,  beiderseits  aber  klaren  Formen  und  Sprungstellen  deutlich  erkennen,  daß 
die  Wachsdeckung  beiderseits  stattgefunden  hat. 

Der  Stoff  stimmt  in  der  Grundfarbe  und  der  blauen  und  grünlichen  Farbe  der 
Musterung  vollständig  mit  dem  in  meinem  Werke  auf  Tafel  31  a gebrachten  Stoffe  überein, 
einem  Stücke,  das  schon  Riegl  (,,Die  ägyptischen  Textilfunde  . . “ Nr.  703)  als  batikartig 
erkannt  hat  und  an  dessen  Herkunft  aus  spätantiker  Zeit  nicht  im  geringsten  zu  zweifeln 
ist.  (Vergleiche  auch  Forrer  ,,Die  Zeugdrucke“,  Seite  ii.) 

Auch  bemerkt  man  an  dem  Lyoner  Stücke  ganz  deutlich,  daß  die  zweifache  Färbung, 
ähnlich  wie  es  in  Hinterindien  heute  noch  bisweilen  geschieht,  durch  eine  einzige  Farbe 
(Indigo)  aber  zweimaliges  Abdecken  erzielt  worden  ist.  Es  wurde  einmal  der  Grund  — 
anscheinend  mit  freier  Hand,  bloß  einigen  Richtungslinien  folgend  — abgedeckt  und  dann 
das  Stück  gefärbt;  so  ergab  sich  die  lichtblaue  (heute  grünliche)  Farbe.  Dann  wurden 
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nach  Ablösen  der  Wachsschichte  (in  heißem 
Wasser)  der  Grund  und  einzelne  Stellen  des 
Musters  neuerdings,  patzenartig,  mit  Wachs 
zugedeckt,  und  der  Stoff  wurde  noch  einmal  in 
die  Farbe  getaucht.  Es  blieben  nun  die  zum 
zweitenmale  gedeckten  Stellen  weiß  oder 
lichtblau,  während  die  anderen  einen  sehr 
tiefen  Ton  annahmen;  man  kann  dies  auf  der 
Abbildung  deutlich  erkennen.  Da  die  zweite 
Deckung  nicht  immer  genau  auf  die  erste  trifft, 
hat  sich  manche  Ungenauigkeit  ergeben,  die 
aber  sehr  malerisch  wirkt. 

Das  Lyoner  Stück  gehört  zu  den  be- 
rühmten von  Al.  Gayet  gehobenen  Schätzen, 
die  bis  heute  wohl  den  größten  Bestand  spät- 
antiker Gewebe  geliefert  haben,  und  einen  der  Steinskulptur  aus  Me-Baune  (Hinterindien).  Nach 

. Fournerau  und  Porcher 

wenigen,  die  wir  wissenschaftlich  geleiteter 
Grabung  verdanken. 

R.  Cox  schreibt  mir  über  das  Stück:  ,,La  piece  a ete  trouvee  ä Antinoe,  melangee 
avec  les  autres  tissus  que  vous  connaissez  (es  sind  die  in  meinem  Werke,  Seite  40, 
Anmerkung  2,  erwähnten  Stücke);  il  me  semble  donc  difficile  de  contester  qu’elle  soit 
posterieure  au  VII  siede  vu  sa  place  dans  la  necropole.“ 

Ich  selbst  hebe  in  meiner  Arbeit  hervor,  daß  es  in  ägyptischen  Gräbern  (allerdings 
späterer  Zeit)  auch  spätere  Stoffe  gibt.  Könnte  der  Batik  also  vielleicht  orientalisch  sein 
und  aus  späterer  Zeit  stammen?  Ich  glaube,  wir  dürften  dies,  da  der  Stoff  bei  den  plan- 
mäßigsten Ausgrabungen,  die  wir  auf  diesem  Gebiete  bisher  vielleicht  hatten,  durchaus  mit 
gesichert  spätantiken  Gegenständen  zusammen  gefunden  wurde,  nur  dann  annehmen, 
wenn  eine  Datierung  in  ältere  Zeit  unbedingt  ausgeschlossen  wäre.  Wer  wagte  das  heute 
aber  zu  behaupten?  Kennen  wir  die  späte  Antike  heute  dazu  wirklich  schon  genügend?* 

Zum  mindesten  müßte  das  Stück  also  fraglich  bleiben.  Nun  ist  der  Stoff  aber  gar 
nicht  so  unerklärlich,  als  es  zunächst  scheinen  mag. 

Den  eigentümlichen  Naturalismus  des  Stückes  habe  ich  selbst  hervorgehoben  und 
er  wäre  als  Nachwirkung  der  Antike  nicht  schwer  zu  erklären.  Es  findet  sich  mit  diesem 
Naturalismus  allerdings  auch  eine  eigentümlich  krause  Formengebung  vereinigt.  Wir 
müssen  also  nachforschen,  woher  diese  stammen  könne.  Das  Batikverfahren  allein  weist  auf 
Indien  und  indisch  ist  auch  sowohl  die  naturalistische  als  die  krause  Formengebung. 
Ich  bringe  hier  ein  Beispiel  indochinesischen  Rankenwerkes,  das  von  Fournereau  und 
Porcher  (,,Les  ruines  d’  Angkor“,  Paris,  1890,  Seite  165)  mit  zwingenden  Gründen,  da 
ganz  verwandte  Arbeiten  inschriftlich  datiert  sind,  in  das  IX.  Jahrhundert  versetzt  wird; 
dieses  Beispiel  ist  aber  schon  sehr  weit  entwickelt.  Natürlich  kann  solche  Musterung, 
deren  in  dem  genannten  Werke  eine  Fülle  zu  sehen  ist,  auch  früher  schon  möglich  sein, 
ebenso  wie  unser  Batik  vielleicht  auch  etwas  späterer  Zeit  als  dem  VI.  oder  VII.  Jahr- 
hunderte entstammen  mag. 

Dieses  indische  Werk  mutet  uns  in  seiner  krausen  Erscheinung  allerdings  fast  spät- 
gotisch an.  Es  zeigt  aber  dieselben  lappigen  Formen,  Rollungen  und  Überschneidungen 

* Nach  Wickhoff  müßte  man,  da  europäische  Erzeugung  ausgeschlossen  ist,  etwa  annehmen,  daß  der 
Stoff  nach  europäischem  Vorbilde  im  XVIII.  Jahrhunderte  in  Hinterindien  ausgeführt  und  dann  in  ein  spät- 
antik-ägyptisches  Grab  gelangt  wäre.  Ob  Rouffaer  und  Juynboll  in  dem  in  Aussicht  gestellten  geschichtlichen 
Teile  ihres  Werkes  ähnliche  Stücke  bringen  werden,  ist  mir  natürlich  unbekannt;  nach  den  bisher  bekannten 
Proben  muß  man  aber  annehmen,  daß  die  hinterindischen  Stoffe  gerade  der  letzten  Jahrhunderte  unserem  Stoffe 
keineswegs  gleichen,  so  daß  durch  die  Zuweisung  des  Stückes  an  die  östliche  Kunst  der  letzten  Jahrhunderte 
wohl  kaum  etwas  gewonnen  wäre,  ganz  abgesehen  davon,  daß  die  Fundumstände  eben  dagegen  sprechen. 
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wie  unser  Batik;  dabei  muß  natürlich  manches  in  der  reinen  Flächenbehandlung  des 
Stoffes  und  in  der  Plastik  des  Reliefs  auch  wieder  anders  erscheinen.  Und  dann  will  ich 
auch  nicht  im  entferntesten  behaupten,  daß  gerade  diese  oder  auch  nur  nahe  verwandte 
Muster  Vorlagen.  Das  indochinesische  Stück  selbst  ist  ja  nur  der  Abglanz  einer  langen 
Entwicklungsreihe.  Ich  möchte  nur  im  allgemeinen  die  Richtung  andeuten,  in  der  wir  Vor- 
bilder solcher  Formensprache  zu  finden  vermögen.  Es  sei  hier  noch  einmal  hervorgehoben, 
daß  durch  die  oben  erwähnten  Forschungen  Hirth’s  ein  über  Indien  gehender  Handel 
zwischen  Ostasien  und  Ägypten  von  der  spätantiken  Zeit  an  erwiesen  ist.  Die  Unter- 
suchungen D.  Fouquet’s  (,,Contribution  ä l’etude  de  la  ceramique  orientale“,  Kairo  1900), 
die  mir  leider  erst  nach  Abschluß  meiner  Textilarbeit  bekannt  geworden  sind,  legen  sogar 
die  Vermutung  nahe,  daß  die  Verbindungen  noch  viel  innigere  waren,  da  schon  in  früh- 
sarazenischer Zeit  chinesisches  Porzellan  in  Ägypten  befruchtend  einwirkte.  (Es  könnte 
hiedurch  auch  meine  Vermutung  [a.  a.  O.  S.  218],  daß  die  sogenannten  ,,osmanischen 
Halbfayencen“,  Rhodosware,  auf  späteren  chinesischen  Einfluß  zurückgehen,  an  Wahr- 
scheinlichkeit gewinnen.) 

Ganz  nebenbei  möchte  ich  auf  die  eigentümlichen,  im  ganzen  Raumgefühl  unserem 
Batik  verwandten  Zweigverschlingungen  ägyptischer  Schnitzarbeiten  hinweisen,  die 
Strzygowski  in  dem  Aufsatze  über  Mschatta  (Abbildung  80  und  84)  veröffentlicht  hat,  und 
auf  einen  Teil  der  Arbeiten  von  Mschatta  selbst  (a.  a.  O.  etwa  Tafel  X);  denn,  wie  man 
diese  auch  datieren  will,  für  jünger  als  frühsarazenisch  wird  sie  wohl  niemand  ansehen. 
Auch  könnte  man  vielleicht  sogar  ravennatische  und  ähnliche  Kapitellformen,  zum  Beispiel 
von  der  Herkules-Basilika  in  Ravenna  (Essenwein  ,,Die  Ausgänge  der  klassischen  Bau- 
kunst“, Darmstadt,  1886,  Fig.  90),  zum  Vergleiche  heranziehen. 

Beiläufig  möchte  ich  hier  auch  erwähnen,  daß  ein  farbig  schablonierter  Stoff  mit 
Kreise  bildendem  Rankenwerke  und  Vögeln  als  Mittelstücken  zu  den  gesicherten  Reliquien 
des  Schatzhauses  zu  Nara  gehört  (Münsterberg,  Abbildung  98).  Auch  dieses  Stück  würde 
man  noch  vor  kurzem  in  so  früher  Zeit  nicht  für  möglich  gehalten  haben,  und  doch  darf  man 
nach  dem  Gesagten  an  seiner  Datierung  nicht  zweifeln;  es  ist  unserem  Stoffe  vielfach 
verwandt,  zeigt  aber  mehr  den  reinen  Naturalismus  der  ostasiatischen  Kunst,  während 
sich  unser  Stück  ebenso  wie  in  der  Technik  anscheinend  auch  in  der  Form  mehr  an 
indische  Arbeiten  anlehnt.  Ich  glaube  aber,  es  ist  nur  indische  Beeinflussung  anzunehmen; 
das  Stück  selbst,  das  uns  vorliegt,  könnte  spätantik-ägyptisch  sein.  Eine  unbedingte  Ent- 
scheidung wage  ich  allerdings  nicht  zu  fällen. 

Aber,  ob  man  nun  dieser  Vermutung,  der  Annahme  eines  Zusammenhanges  unseres 
Stückes  mit  Indien,  folgen  mag  oder  nicht,  jedenfalls  ist  der  Stoff  kein  holländischer  Zitz 
des  XVIII.  Jahrhunderts,  und  es  liegt  gar  kein  stichhältiger  Grund  vor,  seine  spätantike 
Herkunft  zu  bezweifeln.  Ich  habe  also  nicht  etwa,  weil  ich  frühe  Beziehungen  des  Mittel- 
meergebietes zum  östlichen  Asien  angenommen  habe,  einen  Stoff  des  XVIII.  Jahrhunderts 
für  einen  spätantiken  gehalten,  sondern  man  könnte  ohne  eine  solche  Annahme  diesem 
Stoffe  vielleicht  gar  nicht  gerecht  werden. 

Jedenfalls  erkennt  man  auch,  daß  die  Erforschung  der  gewerblichen  Künste  noch 
viele  wichtige  Fragen  der  Kunst-  und  Kulturgeschichte  anzuregen  und  zu  beantworten 
im  Stande  sein  wird. 

Natürlich  wird  es  hier  noch  vieler  Arbeit  bedürfen.  Ich  werde,  wie  an  anderer 
Stelle  gesagt,  vollkommen  zufrieden  sein,  wenn  sich  durch  den  Versuch,  die  Entwicklung 
der  Textilkunst  einmal  von  einem  allgemeinen  Standpunkte  aus  zu  betrachten,  wenigstens 
eine  Grundlage  für  die  weitere  Diskussion  gefunden  haben  wird.  M.  Dreger 

Berliner  dekorative  Chronik.  Die  mit  großer  Spannung  er- 
wartete Lösung  des  Wertheim-Erweiterungsbaues  durch  Professor  Messel  liegt  nun 
vor  aller  Augen  da.  Aus  den  gleichförmigen  Kaufhausfronten  der  Leipzigerstraße,  die  eine 
Riesenkomposition  mächtiger  Schauanlagen  aus  Glas,  Metall  und  Stein  darstellen,  galt  es 
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eine  organische  Überführung  um  die  Ecke  in  das  stillere  Halbrund  des  Potsdamerplatzes 
zu  erreichen.  Messels  feiner  Stilsinn,  der  gerade  in  den  Wegen  alter  Kultur  so  sicher  geht, 
mußte  natürlich  vermeiden,  hier  die  alte  Gliederung  weiter  fortzusetzen.  Das  monumentale 
Schaufenster-  und  Schauhausprinzip,  das  in  der  bewegten,  lebhaften,  lärm-  und  menschen- 
erfüllten Großstadtstraße  den  einzig  richtigen  Ton  für  ein  Warenhaus  angibt,  wird 
zweifelhaft  und  deplaziert,  wenn  es  auf  einem  alten  Platz,  der  hinter  Gartenanlagen  eine 
ruhige  Bucht  inmitten  des  hastenden  Verkehres  bildet,  angewandt  wird.  Eine  Fassade,  die 
mit  ihren  gläsernen  Wänden  das  innere  Leben  des  Hauses  nach  außen  spiegelt,  würde 
nicht  in  die  Nachbarschaft  der  alten  reservierten  Berliner  Häuser  passen,  die  auf  diesem 
Platze,  Straßenabseits  sich  ganz  ladenrein  gehalten  haben. 

Messel  glückte  es,  den  Geschäftsstil  überzuleiten  in  einen  Stil,  der  der  gemessenen  Art 
des  Platzes  entsprach;  die  Art  des  Platzes  mußte  dabei  als  kompakte  Majorität  und  Masse 
naturgemäß  das  Übergewicht  über  den  konstruktiven  Zweckstil  bekommen,  die  Waren- 
hausphysiognomie mußte  hinter  einer  künstlerisch  gesteigerten  Architekturphysiognomie 
zurücktreten. 

Zwei  Faktoren  wurden  hierbei  wirksam.  Für  das  Erdgeschoß  eine  Arkadenanlage, 
für  den  Oberbau  eine  grandiose  Gliederung  aus  schmalgeschlitzten  Fenstern  von  Kathe- 
dralglas,  in  mächtigen  Steinpfosten  gerahmt. 

Die  Arkaden  tragen  prachtvolle  Steinmetzarbeit.  In  einem  außerordentlich  reizvollen 
Material,  fränkischem  Muschelkalkstein  von  rauhkörniger  Struktur,  sind  sie  gebaut.  Die 
Basis  der  Träger  ist  blockartig  geschichtet,  als  wären  die  Steine  übereinander  gewälzt,  und 
dekorative  Wirkung,  allein  mit  dem  Stoffcharakter,  wird  dadurch  erreicht,  daß  glatte 
Flächen  mit  den  rauhen  wechseln.  Plastischen  Schmuck  erhielten  diese  Arkadenbogen, 
vignettenartige  Randeinfälle,  aus  dem  Stein  gehauen.  Hierbei  waltete  außerordent- 
licher Takt.  Jede  aufdringliche  Allegorisiererei,  jedes  Wandetikettieren  ward  vermieden. 
Auf  Flächenbelebung  kam  es  an,  aus  den  Steinflächen  ein  schmückendes  Motiv  sich  bilden 
zu  lassen,  organisch,  als  wäre  es  darauf  erwachsen.  Alle  diese  weichen,  aus  dem  Grunde 
(wie  bei  alten  Plaketten)  sich  wölbenden  Basreliefs  wirken,  als  wären  sie  jahrelang  schon  an 
ihrem  Platze.  Und  der  tufsteinartige  Charakter,  das  Streusselige,  Verwitterte  des  Materials 
kommt  dieser  andeutenden  Ornamentsprache  sehr  zu  statten.  Münchener  Künstler  haben 
hier  gearbeitet,  Josef  Rauch  und  Professor  Floßmann  vor  allen,  und  eineMünchenerische  Note 
hat  auch  diese  Art,  man  braucht  nur  an  das  neue  Münchener  National-Museum  zu  denken. 

Über  den  Arkaden  steigen  nun  in  der  ganzen  Höhe  des  Oberbaues  bis  zu  dem 
mächtigen  Dach  steinerne  Stollen  auf.  Die  vertikalen  Träger  aus  der  Leipzigerstraße,  die 
in  breitem  Abstand  die  Schaufenster  rahmten,  scheinen  hier  eng  zusammengerückt  zu  einem 
kolossalen  steinernen  Gitter,  dessen  Langmaschen  mit  Kathedralglas  gefüllt  sind  und  das 
als  krönenden  Abschluß  ein  sparsames  Maßwerk  hat. 

Ein  gewisser  kirchlicher  Anklang  ließ  sich  bei  solcher  Komposition  schwer  vermeiden. 
Er  ist  aber  durchaus  nicht  aufdringlich.  Und  diese  Fensteranlage  ist  ja  keine  dekorative 
Maskerade,  sie  ergab  sich  aus  inneren  und  äußeren  Gründen. 

Ein  großer  Saal,  der  ausgiebige  Belichtung  brauchte,  sollte  in  diesem  Stockwerk  liegen; 
Schaufenster  waren  ausgeschlossen,  weil  der  Geschäftseindruck,  die  öffentliche  Exposition 
des  Warenlagers  und  der  Messe  nicht  zu  dem  Platze  stimmte,  also  blieben  nur  Monumental- 
fenster übrig.  Und  für  sie  bieten  Kirchen  immer  noch  die  beste  Anregung.  Steinrahmen 
und  Kathedralglas  ist  das  einzig  Passende.  Immer  wird  es  ein  Mißgriff  sein  — unser 
Wallot-Reichstag  und  der  Justizpalast  in  Brüssel  zeigen  das  — wenn  man  einen  Kolossal- 
bau, hinter  dessen  Mauern  man  die  weiten  Dimensionen  der  Säle  ahnt,  mit  Fenstern  aus- 
stattet, die  eben  nur  willkürlich  vergrößerte  Wohnhausfenster  sind,  in  Holzrahmen  mit 
tot  und  leer  gähnenden  Glasplatten. 

Dies  Obergeschoß,  schwerwuchtig  und  doch  wieder  durch  den  Durchbruch,  durch 
die  Reihengliederung  und  die  Glasfüllung  leicht  musikalisch-rhythmisch  bewegt,  bietet 
ein  ästhetisches  Eindrucksvergnügen  erlesener  Art. 
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Ein  besonders  feiner  Gedanke  war  es,  daß  Messel  an  dieser  Fassade  vor  der  Fenster- 
reihe einen  zierlichen  Gitterbalkon  anbrachte.  Er  wächst  auf  einer  von  unten  aufsprießen- 
den Säule  auf.  Und  er  sitzt  in  seiner  Niedlichkeit  an  dem  mächtigen  Bau  wie  ein  Vogelbauer. 
Theoretisch  mag  dies  Motiv  bedenklich  erscheinen,  als  Erscheinung  macht  es  sich  durch- 
aus gelungen.  Es  bringt  etwas  Liebliches  in  die  Herbheit  und  es  hat  dabei  noch  eine 
zweck-ästhetische  Funktion,  die  Messel  selbst  erklärte.  Der  Balkon  gibt  dem  Auge  einen 
Maßstab,  er  reguliert  gewissermaßen  den  Proportionssinn  des  Beschauers. 

Wenn  man  nun  unten  die  Arkaden  betritt,  so  befindet  man  sich  in  einer  zirka 
30  Meter  langen  offenen  Halle,  die  von  Tonnengewölben  überspannt  ist.  Am  linken  Ende 
liegt  in  einer  Mauernische  eine  Brunnenanlage;  es  ist  der  Bärenbrunnen  August  Gauls. 
Der  ausgezeichnete  Künstler  der  Tier-Kleinplastik  enttäuscht  hier  leider.  In  diesem 
Rahmen,  der  so  sicher  in  seinem  Stil  ist,  wirkt  der  Brunnen  flau.  Die  Bärin,  die  von  dem 
Pfeiler  auf  ihre  spielenden  Jungen  sieht,  erscheint  auf  einer  Kugel  balanzierend,  etwas 
spielerig  aufgefaßt,  und  die  kugelige  Formlosigkeit  der  Bärenjungen,  die  gewiß  beabsichtigt 
ist,  war  für  die  Bronzeausführung  ein  unglückliches  Motiv.  Die  Brunnennische  fällt  aus 
dem  Ton  des  Ganzen  heraus.  Vielleicht  hätten  die  Bären  auch  aus  Stein  sein  müssen, 
primitiv,  vielleicht  heraldisch  stilisiert,  sie  wären  so  wesensverwandter  dem  skulpturalen 
Flächenwerk  geworden. 

Auch  die  Halle  ist  aus  Muschelkalkstein  und  hat  bildnerischen  Schmuck  an  Decke  und 
Wand,  Ignatius  Taschner  und  Peter  Behrens  haben  sich  hier  betätigt. 

Bronzetüren  führen  von  diesen  Arkaden  in  ein  hohes  Vestibül,  und  von  hier  öffnet 
sich  dem  Blick  ein  riesiger  Lichthof  in  byzantinischem  Prunk. 

Der  Zweifel  regt  sich,  ob  diese  kostbaren  Wände  von  Marmor  und  Bronze  der 
organische  Rahmen  für  Ladentische  und  für  den  Verkauf  von  Gebrauchs-  und  Alltagswaren 
sind.  Aber  der  innerlich  sehr  berechtigte  Einwand  tritt  schließlich  vor  dem  imposanten 
Eindruck  zurück.  Es  bedeutet  doch  auch  Etwas,  wenn  einem  Architekten  freie  Hand 
geboten  wird,  seine  großzügigste  Raumphantasie  auszuleben  und  mit  den  edelsten  Stoffen 
zu  schalten. 

Vierundzwanzig  Meter  hoch  gehen  die  Wänder  in  üppiger  Marmorinkrustation. 
Vergoldete  und  versilberte  Terrakottareliefs  von  Franz  Nager  in  Venedig  sind  eingelassen, 
auch  Mosaiken  wurden  als  Schmuckstücke  verwendet.  Rein  ornamental,  vignettenmäßig, 
tritt  diese  Dekoration  auf:  als  Flächengliederung,  als  farbige  Füllung. 

Der  Raum  unterhalb  der  getriebenen  Bronzedecke  wird  gefüllt  durch  zwei  mächtige, 
über  den  ganzen  Raum  sich  spannende  Brückenbogen.  Sie  sind  gleichfalls  aus  getriebener 
Bronze  und  sie  bilden  mit  ihrer  Wölbung  einen  klingenden  Abschluß  nach  oben. 

Interessante  Fenster  hat  dieser  Lichthof.  Sie  sind  aus  einem  lichtdurchlässigen  Glase, 
das  aber  dabei  eine  wellige  Oberfläche  hat,  es  stammt  aus  Murano.  Franz  Nager  hat  die 
geteilten  Scheiben  in  einer  besonderen  Gravierungs-  und  Vergoldungstechnik  mit  Blumen 
geschmückt. 

Die  Beleuchtungskörper  erinnern  an  byzantinische  Kandelaber  und  seltsam  fällt  einem 
in  diesem  Warenhaus  mit  Säulen,  Mosaiken  und  Skulpturen,  mit  Marmor,  Gold  und 
Bronze  die  Markuskirche  ein. 

In  diesem  Rahmen  aber  finden  sich  noch  bewegte  Lebensausschnitte,  Galerien  ziehen 
sich  um  den  Lichthof;  die  offenen  Schachte  der  Fahrstühle,  die  Zickzackwindungen  der 
Treppen  bewirken  interessante  Überschneidungen  und  bringen  modernen  Rythmus  in  den 
strengen  Stil  der  alten  Kultur. 

Viele  Reize  lassen  sich  noch  im  Einzelnen  entdecken. 

Besonders  bemerkenswert  sind  die  schönen  schmiedeeisernen  Geländer  der 
Treppen.  Keine  Emblematik  herrscht,  sondern  wie  in  der  skulpturalen  Handschrift  kommt 
hier  die  Schönheit  aus  dem  Material.  Wie  eisernes  Bandflechtwerk  von  reizvoller 
Unregelmäßigkeit  sind  diese  Geländer  behandelt.  Verschleifungen,  Umklammerungen 
bilden  die  Motive,  selbständiges  Leben  voll  wucherndem  Rankentrieb  steckt  in  diesen 


95 


energischen  Führungen.  Auch  hier  kam  die  Kunst  aus  Bayern.  Bayrische  Schmiede  haben 
daran  gewirkt. 

Die  Treppen  führen  hinauf  in  den  Raum  des  Obergeschosses,  der  hinter  jener  hohen 
vielfach  längsgeteilten  Fensterwand  liegt.  Als  Teppichsaal  ist  er  eingerichtet.  Seine  Wand- 
behandlung vom  Münchener  Wrba  ist  wie  auch  die  Decke  in  italienischem  Nußbaumholz. 
Die  Pfosten  und  Füllungen  zeigen  hier  Bemalungen,  die  in  ihrem  leblosen  Trophäenstil 
und  in  ihrer  flauen  Farbenstimmung  den  sonst  so  starken  und  persönlichen  Charakter  des 
Baues  nicht  ganz  angemessen  sind. 

Doch  Einwände  im  Einzelnen  vermögen  die  großzügige  Schöpfung  Messels  nicht  zu 
verkleinern.  Berlin  kann  auf  sie  und  auf  ihn  stolz  sein. 

Felix  Poppenberg 


MITTEILUNGEN  AUS  DEM  K.  K.  ÖSTER- 
REICHISCHEN MUSEUM  Sfr 

SEINE  K.  UND  K.  APOSTOLISCHE  MAJESTÄT  haben  nachstehende 

Allerhöchste  Handschreiben  allergnädigst  zu  erlassen  geruht: 


Lieber  Freiherr  von  Gautsch! 

Ich  enthebe  Sie  von  der  Funktion  eines  Präsidenten  des  Kuratoriums  des  Öster- 
reichischen Museums  für  Kunst  und  Industrie  und  spreche  Ihnen  bei  diesem  Anlasse  für 
Ihre  zielbewußte  und  erfolgreiche  Tätigkeit  im  Interesse  dieses  Instituts  Meine  volle 
Anerkennung  aus. 


Wien,  am  6.  Jänner  1905. 

Franz  Joseph  m.  p. 


Lieber  Graf  Schönborn! 


Hartei  m.  p. 


Ich  ernenne  Sie  zum  Präsidenten  des  Kuratoriums  des  Österreichischen  Museums  für 
Kunst  und  Industrie. 


Wien,  am  6.  Jänner  1905. 

Franz  Joseph  m.  p. 


Hartei  m.  p. 


Ausstellung  älterer  japanischer  Kunstwerke.  Am 

7.  d.  M.  wurde  im  Österreichischen  Museum  eine  Ausstellung  älterer  japanischer 
Kunstwerke  eröffnet.  An  dieser  Ausstellung  haben  sich  beteiligt:  Gräfin  Kinsky-Wrbna, 
Exzellenz  Graf  Lanckorohski,  Richard  Lieben,  Prinz  Heinrich  Liechtenstein,  Fürst  Johann 
von  und  zu  Liechtenstein,  Exzellenz  N.  Makino,  Stefan  Mauthner,  Fürst  Montenuovo, 
Sir  Francis  Plunkett,  Exzellenz  Graf  Pettenegg,  Hofrat  v.  Scala,  Baron  Heinrich  Siebold, 
B.  Singer,  F.  Trau,  August  Wärndorfer,  Hofrat  Professor  Zuckerkandl,  das  k.  k.  Öster- 
reichische Handelsmuseum  und  das  Österreichische  Museum.  Die  Ausstellung  ist  im 
Säulenhofe  und  in  den  Räumen  des  ersten  Stockwerkes  installiert. 

Seine  k.  und  k.  Hoheit  der  durchlauchtigste  Herr  Erzherzog  Franz  Ferdinand  und  ihre 
fürstliche  Gnaden  Frau  Fürstin  Hohenberg  haben  am  15.  d.  M.  die  Ausstellung  besucht. 


Besuch  des  MUSEUMS.  Die  Sammlungen  des  Museums  wurden  im  Monate 
Dezember  von  6935,  die  Bibliothek  von  2100  Personen  besucht. 
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JOHN  SINGER  SARGENT  UND  SEINE 
KUNST  VON  P.  G.  KONODY- LONDON 


IE  Werke  der  großen  Bildnismaler  aller  Zeiten  ent- 
halten für  die  Nachwelt  eine  Botschaft  von 
bedeutendem,  tiefem  Interesse.  Sie  erzählen 
uns  nicht  nur  allerhand  Intimes  von  der  Persön- 
lichkeit des  Dargestellten,  sie  geben  uns  nicht 
nur  Einblick  in  den  Charakter  des  Künstlers, 
sondern  — und  darin  liegt  vielleicht  ihr  Haupt- 
wert — sie  bilden  in  ihrer  Gesamtheit  einen 
getreuen  Spiegel  einer  ganzen  kulturgeschicht- 
lichen Epoche  mit  allen  ihren  Tugenden  und 
Lastern,  Moden  und  Geschmackswendungen. 
Ein  Blick  auf  eine  solche  Bilderreihe  sagt  uns  mehr  als  all  die  großen 
Folianten  zeitgenössischer  Literatur. 

Das  steife  Zeremoniell  des  spanischen  Hofes  der  Zeit  Philipps  IV.,  der 
düstere  Ernst,  den  nur  der  Anblick  und  der  boshafte  Witz  häßlicher, 
verwachsener  Zwerge  zerstreuen  konnte,  spricht  aus  den  Bildern  des 
Velasquez,  vlämische  Üppigkeit  und  Prunkliebe  aus  den  Bildnissen 
Rubens’,  die  Verweichlichung  und  stutzerhafte  Eleganz  der  englischen 
Höflinge  vor  der  Puritanerrevolution  aus  jenen  des  ,, Ritters“  Anton  Van 
Dyck. 

Besser  noch  läßt  sich  diese  Beobachtung  an  den  Werken  der  späteren 
englischen  Bildnismaler  anstellen.  So  drückt  Gainsborough  mit  raffinierter 
Feinheit  das  ganze  Wesen,  die  ganze  Bildung  des  späteren  XVIII.  Jahr- 
hunderts aus,  Peter  Lely  die  lockere  Moral  und  das  zügellose  Treiben 
des  Hofes  des  vergnügungssüchtigen  Königs  Karl  II.,  Sir  Thomas  Lawrence, 
besonders  in  seinen  späteren  Werken,  die  mit  dem  Reifrock  verbundene 
Zimperlichkeit  der  beginnenden  Biedermeierzeit.  Die  Beispiele  ließen  sich 
in  langer  Reihe  in  der  Kunst  aller  Länder  und  Epochen  durchführen;  hier 
mögen  diese  wenigen  Andeutungen  genügen. 

Seit  Lawrence  endet  die  glänzende  Reihe  englischer  Bildnismaler,  die 
sich  mehr  oder  weniger  direkt  von  Van  Dyck  ableiten  läßt,  denn  Hogarth 
war  ein  isoliertes,  rein  nationales  Phänomen.  Nach  Lawrence  folgt  eine 
Epoche  langweiliger  akademischer  Malerei,  in  welcher  Asphalt  unter  den 
Farben  die  Hauptrolle  spielt  und  das  Bildnis  auf  das  Niveau  der  bemalten 
Photographie  sinkt.  Dann  kommt  die  präraphaelitische  Bewegung,  welche 
allerdings  die  Palette  klärt  und  auffrischt,  aber  nach  höheren,  idealeren 
Zielen  strebt,  als  ,, bloße“  Bildnismalerei.  Es  folgt  eine  ganze  Schar 
technisch  tüchtiger,  akademisch  erzogener  Porträtmaler,  welche  sich  damit 
befassen,  die  Topographie  der  Gesichtszüge  möglichst  getreu  wiederzugeben. 
Wie  durch  Zufall  erscheint  hie  und  da  ein  Meisterwerk,  wie  Herkomers 
,,Dame  in  Weiß“  (Miß  Grant);  im  großen  ganzen  aber  wäre  der  Verlust 
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erträglich,  wenn  die  Masse  der  englischen  Bildnisse  von  1850  bis  1880 
spurlos  verschwände. 

Whistler,  der  anglo-amerikanische  Meister,  steht  natürlich  ganz  isoliert, 
wenn  man  das  Bildnis  von  dem  hier  angedeuteten  Standpunkte  aus  betrachtet, 
denn  für  diesen  Farbenzauberer  bietet  das  Modell  nur  ein  interessantes 
Motiv  zur  Schaffung  neuer  Farbenharmonien  und  dekorativer  Raumfüllung. 
Ausdruck  und  Charakter,  die  Psychologie  des  Dargestellten,  sind  bei  ihm 
den  rein  malerischen  Problemen  untergeordnet.  Er  hat  heute,  besonders 
unter  den  ,,Glasgow-Jungen“  eine  ganze  Reihe  mehr  oder  weniger  genialer 
Nachahmer,  von  denen  einige  die  Whistlerschen  Ideen  einer  mehr  psycho- 
logischen Behandlung  anpassen,  keiner  aber  — • es  sei  denn  Lavery  — bisher 
wirklich  Großes  geleistet  hat. 

So  entwickelt  sich  vor  unseren  Augen  das  Bild  des  englischen  Porträts, 
als  um  die  Wende  des  Jahrhunderts  ein  Meister  auftritt,  der  sich  würdig  der 
Reihe  der  größten  Bildnismaler  aller  Zeiten  anschließt  und  der  sich  — man 
kann  es  kühn  aussprechen,  ohne  die  Rolle  eines  waghalsigen  Propheten  zu 
spielen  — heute  schon  Unsterblichkeit  gesichert  hat.  Es  ist  John  Singer 
Sargent,  der  die  Erbschaft  des  Velasquez,  des  Frans  Hals  und  des  Gains- 
borough  angetreten  hat. 

Ich  glaube  nicht,  daß  die  ganze  Kunstgeschichte  das  Beispiel  eines 
Künstlers  aufweisen  kann,  der,  Schönheit  und  Wahrheit  verbindend,  in  einer 
langen  Reihe  von  Bildnissen  der  Nachwelt  einen  so  herrlichen  Spiegel  seiner 
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Zeit  vermacht  hat, 
wie  John  Singer 
Sargent.  Das  liegt 
wohl  an  dem  Cha- 
rakter des  zeitge- 
nössischen Lebens. 

Der  Pinsel  der  Bild- 
nismeister der  Ver- 
gangenheit war  im 
allgemeinen  der  Dar- 
stellungderhöchsten 
Gesellschaftsklasse 
gewidmet.  Heute 
hat  das  Leben  eine 
komplexere  Form 
angenommen  und 
in  das  Atelier  des 
beliebten  Porträ- 
tisten  drängt  sich 
eine  bunte  Menge 
von  vornehmen 
Damen  aus  der 
Gesellschaft,  Schau- 
spielerinnen, 

Politikern,  Juristen, 

Soldaten,  Großindu- 
striellen, Bankiers 
und  Lebemännern. 

Sargent  hat  die 
seltene  Gabe,  in 
seinen  Werken  nicht 
nur  das  Charakteri- 
stische des  Indivi- 
duums, sondern 
auch  das  Typische 
der  ganzen  Gesell- 
schaftsklasse, 
welcher  es  ange- 
hört, auszudrücken.  Und  darin  liegt  die  Bedeutung  seines  Lebenswerkes. 
Seine  Bildnisse  sind  über  zwei  Kontinente  verstreut.  Man  denke  sie  sich 
in  einer  Galerie  versammelt  — eine  Galerie  etwa,  wie  jene,  welche  uns 
der  Verleger  William  Heinemann  allerdings  stark  reduziert  und  in  die 
Einfarbigkeit  der  Heliogravüre  übersetzt,  vorführt.  Die  Dichterin  Alice 
Meynell,  die  den  Künstler  zu  würdigen  und  in  sein  innerstes  Wesen 
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einzudringen  versteht,  hat  zu  dem  Prachtwerk  eine  für  die  Kunstgeschichte 
wertvolle  Studie  über  des  Meisters  Kunst  beigetragen.  Wie  sehr  sie 
ihn  versteht,  beweist  die  gedrungene  Kürze  ihrer  Skizze;  die  Bilder 
mögen  für  sich  selbst  reden,  und  wahrlich,  sie  reden  mit  so  mächtiger 
Stimme,  daß  selbst  die  kurze  Einführung  — ein  literarisches  Meisterwerk  — 
überflüssig  erscheint.  Was  für  eine  Fundgrube  für  den  psychologischen 
Forscher,  für  den  Kulturhistoriker  der  Zukunft!  Das  Ende  des  XIX.  Jahr- 
hunderts, vielleicht  des  letzten  Jahrhunderts  der  markierten  Rassen- 
unterschiede, welche  durch  internationalen  Verkehr  und  Blutmischung  rasch 
verschwinden,  spiegelt  sich  treu  in  diesen  Bildnissen. 

Unverständige  haben  Sargent  mit  Unrecht  vorgeworfen,  daß  seine 
Auffassungsweise  manchmal  jener  des  Karikaturisten  ähnelt.  Daß  gewisse, 
ihm  unsympathische  Erscheinungen  des  modernen  Lebens  von  ihm  mit 
feiner  Ironie  behandelt  werden,  mag  wohl  sein.  Niemals  aber  arten  seine 
Charakterstudien  in  Karikatur  aus.  Sargent  ist,  wenn  ich  mich  des  von 
einem  französischen  Kritiker  erfundenen  Ausdruckes  bedienen  darf,  durch  und 
durch  Characteriste.  Das  will  eben  sagen,  daß  er  sich  bemüht,  das  rein 
Typische  und  Charakteristische  seiner  Modelle  aus  der  Gesamtheit  der 
Eindrücke  loszulösen  und  auf  der  Leinwand  auf  Kosten  der  weniger 
bedeutenden  Züge  hervorzuheben.  Ebenso  verfährt  der  Karikaturist,  nur 
kommt  bei  ihm  das  Element  der  Übertreibung  dazu  und  Übertreibung 
vermeidet  Sargent  sorgfältig;  höchstens  akzentuiert  er  ein  wenig. 

Der  boshafte,  fast  grausame  Realismus,  mit  welchem  Sargent  gewisse 
Typen  behandelt,  läßt  sich  schwer  illustrieren,  da  es  nötig  wäre,  die 
betreffenden  Bildnisse  von  lebenden  Persönlichkeiten  mit  Namen  zu 
bezeichnen,  und  der  Erklärung  halber  ihr  ganzes  Privatleben  und  ihre 
ganze  Geschichte  der  Öffentlichkeit  preiszugeben.  In  der  Geschichte  der 
Malerei  gibt  es  wohl  keine  beißendere  Satire  als  Sargents  Darstellung  eines 
bekannten  jüdischen  Finanziers,  eine  kurze  Zusammenfassung  sämtlicher 
Rasseneigenschaften,  die  nicht  nur  in  den  Gesichtszügen,  sondern  in  der 
Haltung  und  in  den  Händen  ausgedrückt  sind  — in  der  Linken,  deren 
Daumen  in  die  Westentasche  gestemmt  ist,  in  der  Rechten,  mit  der 
Havannazigarre  zwischen  Zeige-  und  Mittelfinger  und  mit  nach  oben 
gerichtetem,  zurückgebogenem  Daumen,  einer  Hand,  die  fast  zu  sprechen 
scheint.  Selbst  der  Pudel  in  der  linken  Ecke,  von  dem  man  nur  die 
blitzenden  Lichter  der  Schnauze  und  des  Auges  und  eine  feuchte,  vibrierende 
Zunge  sieht,  ist  nicht  ohne  Bedeutung.  Dabei  ist  der  Ausdruck  des 
Modelles  nicht  ohne  Bonhomie  und  Humor.  Man  fühlt,  daß  der  Mann 
großmütiger  Regungen  fähig  ist,  daß  unter  Umständen  seine  Freigebigkeit 
und  Gastfreundschaft  eben  so  großartigen  Zuges  sein  mögen,  als  seine 
Fähigkeit,  Reichtum  anzuhäufen. 

Ebenso  charakteristisch  ist  das  Doppelbildnis  der  beiden  Töchter  des 
Finanziers,  beide  in  Balltoilette,  welche  die  üppigen  Formen  der  orien- 
talischen Schönheiten  vorteilhaft  zur  Geltung  treten  läßt.  Von  den  vier 
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John  Singer  Sargent,  Die  Ladies  Acheson  (Das  Original  ist  im  Besitze  des  Herzogs  von  Devonshire 
und  wurde  mit  dessen  freundlicher  Erlaubnis  hier  reproduziert) 


Händen  sind  drei  mit  der  Innenfläche  gegen  den  Beschauer  gedreht,  nicht 
etwa  durch  Zufälligkeit  der  Pose,  sondern  mit  bewußter,  auffälliger  Absicht, 
welche  die  der  Rasse  eigentümliche  Gewohnheit,  mit  der  Handbewegung 
den  Worten  Nachdruck  zu  verleihen,  demonstriert. 
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Im  Luxembourg-Museum  in  Paris  hängt  in  der  englischen  Abteilung 
Sargents  Carmencita,  die  spanische  Tänzerin  in  leuchtend  gelber  Seide 
gekleidet,  keck  herausfordernd  in  Haltung  und  Ausdruck,  die  Arme  gegen 
die  Hüften  gestemmt,  sinnlich  und  mit  dem  stolzen  Bewußtsein  der  Schön- 
heit des  Südens.  Sinnlich  sind  die  vollen  roten  Lippen,  sinnlich  ist  die 
Flamme  der  schwarzgeränderten,  mandelförmigen  Augen.  Ein  wollüstiger 
Zauber  strahlt  aus  der  ganzen  Erscheinung. 

Eine  ähnliche  Gestalt  ist  die  Hauptfigur  des  schönen  Bildes  ,,E1  Jaleo“, 
nur  zeigt  er  uns  da  die  spanische  Tänzerin  im  vollen  Wirbel  zuckender 
Bewegung.  Das  ist  nicht  der  zahme  Tanz  des  kühlen  Nordens;  das  ist  die 
konvulsive  Bewegung  der  Hüften,  des  Oberkörpers,  der  Arme,  welche  den 
monotonen  Klang  dünner  Instrumente  rhytmisch  markiert.  Ein  Arm  ist  mit 
losem  Handgelenk  der  Tanzbewegung  folgend  in  die  Luft  geschleudert,  der 
andere  gegen  die  Hüfte  gestemmt,  so  daß  der  Ellbogen  mit  kühner  Drehung 
nach  vorne  gebracht  ist  und  die  Muskelspannung  die  strukturelle  Entwicklung 
des  Armes  zeigt.  Der  Oberkörper  ist  zurückgeworfen,  aber  alle  diese  leiden- 
schaftliche Bewegung  ruft  doch  nicht  jenen  Eindruck  des  Unbehagens,  der 
Instabilität  hervor,  welcher  so  häufig  in  der  Malerei  und  Skulptur  vom 
Festhalten  eines  Bewegungsstadiums  resultiert.  Dieses  köstliche  Gleich- 
gewicht findet  man  überhaupt  immer  bei  Sargent,  wenn  er  sich  mit  dem 
Ausdruck  der  Bewegung  befaßt  und  die  meisten  seiner  Bildnisse  sind 
unendlich  lebendig  aufgefaßt.  Er  weiß  den  kurzen  Moment  der  Ruhe  in  der 
Bewegung  festzuhalten  und  vermeidet  so  die  unangenehme  Wirkung  der 
Momentaufnahme,  die  eine  Phase  der  Bewegung  selbst  versteinert. 

So  wie  die  beiden  genannten  Bilder  die  Luft  Spaniens  ausatmen,  so 
deutet  Sargent  in  der  Aktstudie  ,,Aegyptisches  Mädchen“  mit  einigen  kühnen 
Pinselstrichen  die  schlangenartige  Geschmeidigkeit  der  Glieder  und  die 
elfenbeinartige  Mattheit  und  Glattheit  der  Haut  der  Nordafrikanerin  an. 

Ich  habe  diese  extremen  Beispiele  von  stark  markierten  Rassenunter- 
schieden angeführt,  um  zu  zeigen,  daß  sich  Sargent  nicht  mit  der  ober- 
flächlichen Beobachtung  von  Nationalcharakter  und  Kostüm  begnügt, 
sondern  tief  in  das  innerste  Wesen  des  Dargestellten  eindringt.  Weniger 
augenscheinlich,  aber  von  ebenso  großer  psychologischer  Feinheit  ist  seine 
Beobachtung  und  Auffassung  von  Persönlichkeiten  aus  der  englischen  und 
amerikanischen  Gesellschaft.  Hier  findet  man,  besonders  bei  den  Damen, 
nicht  mehr  den  ungezügelten  Ausdruck  des  natürlichen  Impulses.  Das 
gesellschaftliche  Leben  schreibt  das  Tragen  einer  Maske  vor  und  der 
Durchschnittsporträtmaler  sieht  nichts  als  diese  Maske,  welche  Sargents 
Auge  suchend  und  erkennend  durchdringt. 

Wozu  sollen  wir  ihm  aber  in  dieser  Forschung  folgen?  Für  uns  mag  es 
genügen,  daß  Sargent  uns  in  einer  unübertroffenen  Bilderreihe  die  Anmut, 
die  Schönheit,  den  Schliff,  die  ganze  Kultur  der  englischen  Frauenwelt 
unserer  Zeit  gegeben  hat.  Seine  Bildnisse  von  Damen  aus  der  höheren 
Gesellschaft  sind  von  unbeschreiblicher  Grazie  und  Eleganz.  Sie  atmen 
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den  Duft  des  Boudoirs  und  des  Salons.  Von  einer  bezaubernden  Liebens- 
würdigkeit sind  diese  Damen.  Sie  tragen  das  halbunterdrückte  Lächeln  auf 
den  Lippen,  das  ihnen  die  gute  Sitte  beim  Empfang  des  Besuches  vorschreibt. 
Die  graziöse  Haltung,  die  anmutvolle  Bewegung  von  Hand  und  Arm  ist 
nicht  gezwungen,  sie  ist  wahre  Natur. 

Erinnert  nicht  die  Gruppe  der  drei  Ladies  Acheson  an  die  schönsten 
dekorativen  Bildnisse  englischer  Frauenschönheiten  von  Thomas  Gains- 
borough  und  fordert  sie  nicht  triumphierend  zum  Vergleich  mit  Sir  Joshua 
Reynolds’  berühmtem  Gruppenbilde  der  drei  Ladies  Waidegrave  auf?  Wie 
fein  hat  der  Künstler  das  Individuelle  jeder  der  drei  Schwestern  mit  der 
markierten  Familienähnlichkeit  verbunden.  Wie  rhythmisch  und  harmonisch 
ist  die  Komposition,  die  Verteilung  der  Massen! 
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Oder  man  sehe  das  Bravour- 
stück der  drei  Misses  Hunter, 
welches  einem  unwillkürlich  den 
Vergleich  mit  einem  kunstvoll 
arrangierten  Blumenbukett  auf- 
drängt. Die  Schwestern  — man 
beobachtet  wieder  die  Entwick- 
lung der  auf  den  Grundzügen  der 
Familienähnlichkeit  entwickelten 
Individualität  — sitzen  in  natür- 
lichster Weise  auf  einem  jener 
abscheulichen,  kleeblattartig  kon- 
struierten Möbelstücke,  die  um 
die  Mitte  des  vorigen  Jahr- 
hunderts in  Mode  waren  und  die 
einem  weniger  genialen  und 
findigen  Künstler  eine  dekorative 
Komposition  unmöglich  gemacht 
hätten.  Für  Sargent  gibt  es  eben 
keine  Schwierigkeit.  Er  kann  es 
wagen,  seine  Damen  in  Farben 
zu  kleiden,  die  an  und  für  sich 
das  Auge  beleidigen,  von  seinem 
Pinsel  aber  nicht  nur  annehmbar, 
sondern  geradezu  dem  Auge  gefällig  gemacht  werden.  So  malte  er  vor 
Jahren  eine  Mrs.  Hammersley  in  einer  Toilette,  deren  haarsträubende  Farbe, 
ein  giftiges  rosa-violett-rot,  sich  nicht  mit  Worten  bezeichnen  läßt  und 
welche  seither  als  „Sargent-Rot“  bekannt  geworden  ist,  und  gerade  dieses 
Bild  ist  eines  seiner  unübertrefflichsten  Meisterwerke. 

Einen  ganz  anderen  Typus  wieder  führt  uns  Sargent  in  seinem  Bildnis 
der  Mrs.  Charles  Russell  vor.  Das  feine  Gesicht  strahlt  hier  nicht  von 
Gesundheit  und  Lebensfreude,  sondern  erzählt  uns  von  zarten  Nerven, 
Müdigkeit  und  überstandener  oder  bevorstehender  Krankheit.  Ebenso  die 
blassen,  langen  Finger  der  gefalteten  Hände.  Bei  alledem  ist  der  Ausdruck 
des  mit  einer  den  zarten  Zügen  angepaßten  nervösen  Pinselführung  gemal- 
ten Gesichtes  mit  den  schweren  Augenlidern  ungemein  sympathisch  und 
anziehend. 

Es  würde  zu  weit  führen,  die  ganze  Reihe  von  Sargents  Triumphen 
auf  dem  Gebiete  des  Frauenporträts  anzuführen.  Es  mag  genügen,  unter 
seinen  hervorragendsten  Werken  dieser  Art  die  Bildnisse  der  Herzogin  von 
Portland,  der  Herzogin  von  Sutherland,  der  Mrs.  Joseph  Chamberlain,  der 
Mrs.  Carl  Mayer,  der  Lady  Hamilton  und  der  Lady  Faudel-Phillips  zu  nennen. 

Wenn  Sargents  Popularität  in  großem  Maße  seinen  Darstellungen  von 
Frauenschönheiten  zuzuschreiben  ist,  sind  seine  Männerbildnisse  nicht 


weniger  hoch  zu  schätzen.  In  gewisser 
Beziehung  stehen  sie  vielleicht  sogar 
auf  höherer  Stufe,  denn  bei  ihnen  tritt 
die  dekorative  Absicht  mehr  oder 
weniger  in  den  Hintergrund,  um  das 
rein  psychologische  Element  vollends 
zur  Geltung  zu  bringen.  Das  ganze 
Können  des  Künstlers  wird  da  auf 
Kopf  und  Hände  konzentriert  und  die 
Figur  meistens  gegen  einen  neutral 
gehaltenen  Hintergrund  ohne  irgend- 
welches störende  Beiwerk  gezeigt. 

Das  gelungenste  wohl  von  allen 
Sargentschen  Männerbildnissen  ist 
das  des  Lord  Ribblesdale,  welches 
uns  den  idealen  Typus  des  englischen 
Gentleman  und  Sportsman  der  alten 
Schule  vorführt:  hochgewachsen, 
adlernasig,  mit  scharf  geschnittenen 
Gesichtszügen,  glatt  rasiert,  mit  jener 
gesuchten  Nachlässigkeit  und  Ver- 
achtung der  Herkömmlichkeit  ge- 
kleidet, welche  das  non  plus  ultra 
der  wahren  Eleganz  ist  — so  steht  er 
vor  uns;  ungezwungen,  natürlich,  der 
ideale  Repräsentant  des  Vollblutedel- 
mannes. 

Eine  ganz  andere  Phase  des  eng- 
lischen sozialen  Lebens,  ein  krank- 
hafter Auswuchs  sozusagen,  welcher  den  krassesten  Gegensatz  zu  dem 
eben  beschriebenen  Typus  bildet,  spiegelt  sich  in  dem  Bildnis  von 
W.  Graham  Robertson.  Es  stammt  aus  jener  Zeit  — kaum  zehn  Jahre 
sind  seither  verflossen  und  sie  haben  kaum  eine  Spur  zurückgelassen  — in 
welcher  die  ästhetische  Pose  in  der  Mode  war.  Die  seltsamen  Träume 
des  Aubrey  Beardsley,  exotische  Treibhauspflanzen,  giftige  Orchideen  der 
Kunst,  und  die  cynischen  Epigramme  des  Oskar  Wilde  sind  bezeichnend 
für  den  Charakter  und  ebenso  raffinierten  wie  affektierten  Geschmack  des 
Kreises,  welchem  Mr.  Robertson  angehörte.  Der  Jüngling  mit  dem  abge- 
lebten Gesicht  und  mit  der  ultraeleganten  Kleidung,  den  Sargent  auf  die 
Leinwand  gezaubert,  ist  der  Grundtypus  des  Dekadenten:  Aus  jeder  Finger- 
spitze spricht  die  Absicht,  schön  und  geistreich  zu  sein  und  — aufzufallen. 
Schön  vor  allen  Dingen,  denn  schön  zu  sein,  so  sagt  der  Hohepriester  der 
ästhetischen  Offenbarung,  ist  wahre  Kunst:  geistreich  kann  jeder  Dumm- 
kopf sein! 
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Ähnliche  Betrachtungen  ließen 
sich  fast  an  allen  Bildnissen  Sargents 
anstellen.  Da  ist  Roosevelt,  der 
Präsident  der  Vereinigten  Staaten, 
die  wahre  Personifikation  der  Ener- 
gie, des  tätigen  Lebens,  das  er  mit 
Rede  und  Beispiel  befürwortet.  Mit 
mächtigem  Griff  umfaßt  seine  Hand 
eine  Kugel,  welche  den  Aufsatz 
einer  Balustrade  bildet.  Da  ist  Lord 
Russell  of  Killowen,  der  verstorbene 
Lord  Chief  Justice,  mit  dem  eigen- 
tümlich suchenden,  durchdringen- 
den Blick  des  prüfenden  Richters; 
die  geistreichen,  feinen  Züge  des 
Dichters  Coventry  Patmore  (das 
Bildnis  ist  in  der  Londoner  National 
Portrait  Gallery) ; das  wetterge- 
bräunte, abgehärtete,  sehnige  Ge- 
sicht des  Reitergenerals  Sir  Jan 
Hamilton,  dessen  schneidiger 
Führung  seiner  Brigade  im  letzten  Burenkriege  der  Entsatz  von  Kimberley 
zu  danken  war.  Da  ist  der  bekannte  Kopf  des  greisen  Virtuosen  Dr.  Joachim, 
welcher  ihm  anläßlich  seines  Jubiläums  vor  kurzem  von  seinen  englischen 
Bewunderern  gewidmet  wurde;  der  Violinist  Johannes  Wolff  und  der 
Sänger  George  Henschel.  Da  ist  der  Herzog  von  Portland  mit  seinem 
Jagdgewehr  und  Hunden  — Sargent  liebt  es,  Hunde  in  seine  Bildnisse 
einzuführen  und  beobachtet  auch  sie  mit  dem  Auge  des  Meisters;  — 
und  da  ist  schließlich,  um  der  langen  Liste  auch  den  Typus  des  Ge- 
lehrten zuzufügen,  das  glänzend  charakteristische  Bildnis  des  Francis 
C.  Penrose,  des  verstorbenen  Präsidenten  des  Royal  Institute  of  British 
Architects. 

Was  die  rein  technische  Seite  der  Sargentschen  Kunst  betrifft,  so  ist 
sie  auf  der  Höhe  seines  psychologischen  Einblickes.  In  der  modernen  Kunst 
hat  er  keinen  Rivalen,  der  ihm  an  Kühnheit  der  Pinselführung  nahe  kommt, 
keinen  der  mit  anscheinbar  so  einfachen  Mitteln  so  viel  ausdrücken  kann. 
Seine  Palette  ist  rein  und  einfach,  seine  Pinselführung  unfehlbar  sicher.  Mit 
einem  einzigen,  kühn  geschwungenen  Strich  gibt  er  zum  Beispiel  eine  Falte 
nicht  nur  der  Form  nach  wieder,  sondern  er  drückt  sogar  das  Stoffliche 
klar  aus.  Es  ist  kaum  begreiflich,  wie  mit  so  einfachen  Mitteln  Satin,  Seide, 
Tuch,  Tüll,  Sammet  oder  Pelz  in  unverkennbarer  Weise  zur  Vorstellung 
gebracht  werden  können.  Dabei  ist  seine  Farbe  immer  frisch  und  rein  und 
die  Gesamtwirkung  ungemein  harmonisch.  Seine  Geschicklichkeit  ist 
blendend,  verblüffend. 


In  der  bereits  erwähnten  Ein- 
leitung zu  dem  von  Mr.  Heinemann 
herausgegebenen  Prachtwerke  äußert 
sich  die  Dichterin  Alice  Meynell 
folgendermaßen  über  Sargents  Tech- 
nik: „Es  ist  nicht  nötig  zu  erklären, 
daß  Schönheit  der  Ausführung  un- 
trennbar von  aller  wirklich  großen 
Malerei  ist,  und  daß  jene  Arbeit, 
welcher  sie  abgeht,  nicht  zur  besten 
irgend  einer  von  zwei  berechtigten 
und  gesetzmäßigen  Schulen  zählt: 
denn  Ruskin  schreibt  von  der  Macht 
und  nicht  nur  von  der  Schönheit.  Die 
Ausführung  des  Hogarth  ist  sehr 
schön,  aber  seine  , Vorführung'  von 
Macht  der  Hand  ist  so  unterdrückt, 
daß  sie  manchenbewundernden  Augen 
entschlüpft.  Mr.  Sargent  ist  eminent 
auf  dem  Gipfel  einer  dieser  gleichen 
Höhen.  Er  hat  in  der  Tat  uns  in  der 
neuen  Zeit  gezeigt,  wie  hoch  diese 
Höhe  reicht  — die  Höhe  der  mani- 
festierten ,Macht  der  Hand',  da  doch 
die  Manifestation  ein  wesentlicher  Teil  der  Schönheit  dieser  Macht  ist.  Er 
gehört  deshalb  der  Familie  des  Velasquez  an,  und  zwar  ist  er  nichts 
Geringeres  als  sein  Haupterbe.“ 

Das  ist  mit  der  Überschwenglichkeit  der  Dichterin  gesprochen.  Vieles 
hat  ja  Sargent  von  Valesquez  geerbt,  aber  etwas  geht  ihm  doch  ab.  Dieses 
Etwas  ist  das  Gefühl  für  den  Wert  des  Pigmentes.  Seiner  Farbe,  seinem 
Ton  fehlt  das,  was  der  Engländer  als  ,,precious''  bezeichnet.  Das  Bild  wirkt 
nur  als  Ganzes.  Man  verdecke  einen  Teil  davon  und  prüfe  ein  bloßes  Stück, 
einen  Quadratfuß,  zum  Beispiel  aus  einem  Kleide,  und  das  Pigment  wird  seine 
ganze  Bedeutung  verlieren.  Das  ist  bei  Velasquez  nie  der  Fall.  Da  ist  die  Farbe 
an  sich  selbst  ,,precious''  — etwas  Wertvolles,  selbst  wenn  der  Zusammen- 
hang mit  dem  ganzen  Bilde  aufgelöst  ist.  Und  für  den  Kunstverständigen 
wird  selbst  die  Betrachtung  eines  solchen  Segmentes  ein  Genuß  sein.  Und 
in  dieser  Beziehung  steht  Whistler  dem  Velasquez  viel  näher  als  Sargent. 

Schließlich  sind  es  jedoch  nur  die  Wenigen,  die  einKunstwerk  von  diesem 
analytischen  Standpunkt  aus  betrachten.  Und  Sargent  bietet  so  viel  Genuß 
für  das  Auge,  so  viel  Anregung  für  den  Geist,  daß  man  dieses  rein  techni- 
schen Mangels  kaum  gewahr  wird.  Auf  jeden  Fall  ist  er  nicht  bedeutend 
genug,  um  das  Unvermeidliche  zu  verhindern:  daß  Sargent  im  goldenen 
Buche  der  Kunstgeschichte  einen  Platz  einnehmen  wird,  wie  er  wohl 
keinem  anderen  lebenden  Künstler  beschieden  ist. 
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N der  Flut  von  Veröffentlichungen,  welche  seit 
der  Erschließung  Japans  für  die  europäische 
Forschung  dieses  merkwürdige  Land  unserem 
Verständnis  näher  gebracht  haben,  nimmt  den 
breitesten  Raum  die  Schilderung  von  Land 
und  Leuten,  von  Sitten  und  Gebräuchen,  von 
der  historischen  Entwicklung  ein;  es  ist  noch 
nicht  so  lange  her,  daß  Franzosen  und 
Engländer  es  wagten,  der  Kunst  Japans  eine 
besondere  Betrachtung  zu  widmen;  die  leicht 
beweglichen  Werke  der  Kunstindustrie  und 
des  Farbenholzschnittes  haben  ihre  anregende  und  fördernde  Wirkung  aus- 
geübt, ohne  daß  das  Verständnis  für  ihren  Wert  viel  über  die  feinfühligeren 
Künstlerkreise  und  jene  der  Kunstfreunde  hinausgedrungen  oder  hinaus- 
getragen worden  wäre. 

So  ist  es  erklärlich,  daß  ein  so  merkwürdiges  und  interessantes  Gebiet 
wie  das  der  japanischen  Architektur  relativ  geringe  Beachtung  gefunden 
hat.  Die  wenigen  eingehenderen  und  wichtigen  Vorarbeiten  sind  bald  auf- 
gezählt: 

Da  ist  J.  Conders  Bericht  in  den  ,, Transactions  of  the  Royal  Institute 
of  British  Architects  1878,  1886,  1887“,  E.  S.  Mörses  ,, Japanese  homes  and 
surroundings,  London“  1886,  F.  Balzers  ,,Das  japanische  Haus,  Berlin  1903“. 
Wertvolle  kleinere  Darstellungen  sind  in  Zeitschriften  und  Handbüchern 
zerstreut. 

Die  offizielle  Kunstgeschichte  pflegt  von  diesem  Kapitel  keine  große 
Notiz  zu  nehmen,  als  ob  ihm  keinerlei  Bedeutung  für  die  europäischen  Kunst- 
bestrebungen beizumessen  wäre.  Und  doch  läßt  sich  leicht  dartun,  daß  von  sehr 
verschiedenen  Gesichtspunkten  aus  betrachtet,  nicht  bald  ein  lehrreicheres 
Gebiet  wie  dieses  dem  modernen  Kunststudium  erschlossen  werden  könnte. 

Überblicken  wir  das  Kulturbild,  welches  uns  diese  Seite  japanischer 
Tätigkeit  eröffnet,  so  werden  wir  den  ungemein  seltenen  Fall  zu  konstatieren 
haben,  daß  sich  eine  in  sehr  hohes  Altertum  zurückreichende  Bautradition 
bis  auf  den  heutigen  Tag  fast  unverändert  erhalten  hat,  die  alle  Aufgaben 
der  religiösen  wie  der  profanen,  der  aristokratischen,  wie  der  bürgerlichen 
Raumbedürfnisse  in  einheitlichem  und  streng  geregeltem,  dabei  künstlerisch 
vornehmem  Sinn  gelöst  hat.  Wir  Anden  in  ihr  den  vollkommenen  und  oft 
sehr  hoch  stehenden  Ausdruck  eines  eigenartigen  Volksgeistes,  der  den 
Äußerungen  einer  lebhaften,  oft  krausen  Phantasie  ebenso  Spielraum  gibt, 
wie  er  die  rein  praktischen  Forderungen  des  täglichen  Lebens  befriedigt. 

Daß  diese  Forderungen  und  der  Charakter  jener  Phantasie  einen  von 
europäischen  Gewohnheiten  und  Anschauungen  abweichenden  Grundzug 
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haben,  hat  hier  wahrlich  nichts  zu  sagen;  denn  es  ist  sehr  wahrscheinlich, 
daß  wir  von  den  so  gründlich  studierten  Kulturzuständen  Ägyptens, 
Assyriens,  ja  auch  viel  naher  liegender  Staaten  keine  bessere  und  richtigere 
Vorstellung  erhalten  können,  wie  von  jenen  Chinas  und  Japans,  deren  Kern 
heute  noch  fortlebt. 

Aber  auch  vom  strengen  europäischen  Forscherstandpunkt  hat  das 
Studium  japanischer  Architektur  einen  besonderen  Wert.  Es  sind  in  ihm 
gleichsam  in  einer  Jahrtausende  währenden  Erstarrung  Gestaltungs- 
prinzipien der  ältesten  menschlichen  Bautätigkeit  erhalten  geblieben,  die 
anderwärts  nicht  mehr  in  so  klarer  Weise  festgestellt  werden  können. 

Wir  wollen  bei  unserem  kurzen  Überblick  dieser  bautheoretischen 
Seite  zuerst  Beachtung  schenken,  bevor  wir  uns  mit  dem  Bestände  des 
Bauschatzes  befassen. 

Wenn  wir  in  Indien  die  Wiege  unserer  Kultur  suchen,  die  auf  dem 
Wege  nach  dem  W^esten  durch  den  Einfluß  so  vieler  Zwischenglieder  ihre 
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europäische  Form  allmählich  ausbil- 
dete, so  werden  wir  auch  an  derselben 
Quelle  viele  Einflüsse  suchen  müssen, 
die  auf  dem  viel  direkteren  Wege 
über  China  nach  Japan  drangen  und 
durch  sehr  wenig  Zwischenglieder 
verändert  werden  konnten.  Das  cha- 
rakteristische Merkmal  chinesischer 
Baukunst,  das  Hereinragen  ältester 
Zustände  bis  in  die  Gegenwart,  gilt 
auch  für  Japan,  wo  die  Veränderungen 
der  lokalen  Sonderbestrebungen  den 
uralten  Kern  nicht  berührten.  Über 
dieses  Gemisch  von  Raffiniertheit  und 
ursprünglicher  Naivetät  äußert  sich 
Semper  (Der  Stil,  I)  wie  folgt: 

„Wenn  auch  in  vielen  Teilen 
durch  Späteres  und  Spätestes  getrübt 
und  gefälscht,  hat  sich  in  China  (und, 
wie  wir  hinzufügen,  auch  in  Japan)  ein 
uraltes  Prinzip  des  Bauens  bis  auf  den 
heutigen  Tag  gleichsam  lebendig  er- 
halten, das  über  den  materiellen  Ur- 
sprung mancher  Eigentümlichkeiten 
selbst  der  hellenischen  Architektur  Aufschluß  gibt  und  sie  erklärt.  So  tritt 
uns  hier  zum  Beispiel  eine  Technik  der  Wandbereitung  noch  tätig  funk- 
tionierend entgegen,  die  an  den  Überresten  der  westasiatischen,  ägyptischen 
und  gräkoitalischen  monumentalen  Kunst  nur  als  längst  Erstorbenes 
erscheint,  nur  fragmentarisch  und  außerdem  schon  in  nicht  primitiver 
Weise,  sondern  transformiert  und  mit  anderen  Elementen  zu  Neuem  vereint 
sich  erhielt. 

Die  äußere  Oberfläche  der  Mauer  ist  hier  noch  materiell  ganz 
geschieden  von  der  Mauer  selbst  und  in  der  Tat  meistens  beweglich.  Die 
Mauer  als  solche,  nämlich  als  Steinkonstruktion  und  tragendes,  senkrecht 
stützendes,  statisch  fungierendes  Element,  tritt  nur  an  den  oft  sehr  mächtigen 
und  wesentliche  Bestandteile  der  chinesischen  Baukunst  bildenden  Terrassen 
und  Unterbauten  auf,  zu  denen  auch  die  Treppenanlagen  und  Balustraden 
gehören,  welche  letztere  jedoch  gleichsam  Übergangsformen  zwischen  dem 
Steinbau  der  Terrassen  und  den  aus  der  Tektonik  und  derTextrin  abgeleteiten 
Bestandteilen  der  von  den  Terrassen  getragenen  oberen  Anlagen  bilden. 

In  letzterem  trägt  die  Mauer  nur  ihre  eigene  Last  und  dient  als  zwischen- 
gespannte Wand  zwischen  der  Holzkonstruktion,  welche  letztere  den 
technischen  Zweck  hat,  das  Dach  und  den  horizontalen  oberen  Decken- 
abschluß des  Raumes  zu  stützen. 
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Nanko-Tempel  in  Kobe 

Die  Mauer  ist  genau  genommen  nur  eine  in  Ziegeln  ausgeführte 
spanische  Wand,  ein  Tapetengerüst,  sie  ist  so  wenig  tragendes  oder 
stützendes  Glied,  soll  es  so  wenig  sein,  daß  sie  vielmehr  als  seitwärts  Ein- 
gespanntes und  vor  dem  Umfallen  gesichertes  Mobiles  und  von  der  Last 
des  Daches  vollkommen  Unabhängiges  überall  sorgfältigst  symbolisiert  wird. 

Das  Gerüst  selbst,  welches  die  vertikalen  und  horizontalen  deckenden 
Raumabschlüsse  hält,  ist  ein  Gemisch  von  Formen,  das  eben  so  sehr  der 
Holzkonstruktion  (Tektonik)  wie  dem  Flechtwerk  (Textrin)  angehört. 

Das  Bekleidungsprinzip  macht  sich  außerdem  an  diesen  struktiven 
Teilen  des  Baues  noch  auf  andere  Weise,  nämlich  durch  deckende  Über- 
züge des  hölzernen  Kernes,  geltend. 

Die  inneren  Abteilungen  der  häuslichen  Einrichtung  sind  beweglich, 
meistens  wirkliche  an  der  Wand  herabhängende  Teppiche  oder  durchaus 
Gitterwerk,  oder  hölzerne  mit  Scharnieren  aneinander  befestigte  Tafeln,  die 
beliebig  aufgestellt  werden  können,  oder  endlich  feste  Scherwände,  die  aber 
den  Charakter  dieser  Teppiche  und  spanischen  Wände  kundgeben. 

Die  gemalten  und  skulptierten  Ornamente  sind  durchgängig  aus  den- 
selben struktiven  Elementen  hervorgegangen,  die  sich  so  klar  an  dem  bau- 
lichen Ganzen  scheiden.  Nachahmung  von  Stoffen,  lackierte  Täfelung, 
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Wisteria-Laube  in  einem  Park  von  Tokio 


Bambusgeflecht,  knorriges  zu  phantastischen  Gebilden  umgeformtes  Pfahl- 
und  Astwerk!“ 

Für  Japan  gilt  diese  allgemeine  Charakteristik  Sempers  nur  umso  mehr, 
weil  dort  die  Anwendung  von  Stein  oder  Ziegeln  in  den  Aufbauten  noch 
weiter  eingeschränkt  ist,  wie  in  China  und  ganz  rudimentär  bleibt  gegen- 
über der  fast  ausschließlichen  Anwendung  von  Holz,  Metall,  Geflecht  und 
Papier.  Die  Rücksichtnahme  auf  Erdbebengefahr  und  Wirbelstürme  hat  in 
Japan  eine  besondere  Weiterbildung  der  gekennzeichneten  Prinzipien 
hervorgerufen.  Die  Bauwerke  sind  zum  großen  Teil  nicht  einmal  mit  dem 
Erdreich  durch  eingreifende  Konstruktionsteile  verbunden,  sondern  sehr 
häuflg  nur  in  beweglicher  Art  aufgesetzt,  indem  die  hölzernen  vertikalen 
Ständer  des  konstruktiven  Gerippes  an  ihren  Unterflächen  genau  den 
einzelnen  Steinblöcken  angepaßt  sind,  welche  an  Stelle  eines  durchlaufenden 
Fundaments  in  das  Erdreich  eingelassen  sind.  Auf  diese  Art  konnten  selbst 
vielstöckige  Pagoden  ausgeführt  werden  und  den  Erdbeben  trotzen,  während 
ältere  mehrstöckige  befestigte  Schloßbauten  in  Mauerwerkskonstruktionen 
oft  bald  nach  ihrer  Errichtung  wieder  zusammenstürzten. 

Allerdings  hat  ein  anderer  böser  Feind  japanischer  Baukunst:  das 
Feuer,  besonders  in  Kriegszeiten  eine  um  so  reichlichere  Zerstörungs- 
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tätigkeit  ausgeübt  und  es  darf  uns  nicht  wundern,  wenn  die  ältesten 
erhaltenen  Baudenkmäler  Japans  kein  nach  unseren  Begriffen  sehr  hohes 
Alter  aufweisen.  Dies  hat  noch  einen  anderen  Grund.  Die  Blütezeit 
japanischer  Baukunst  fällt  in  eine  nicht  sehr  weit  zurückliegende  Epoche. 
Der  Ausgang  des  XIV.  und  die  erste  Hälfte  des  XV.  Jahrhunderts  nach  Christi 
Geburt,  jene  durch  Vorherrschaft  der  Kriegerkaste  gekennzeichnete  Zeit  voll 
von  inneren  Verwicklungen  und  Kämpfen,  ist  sowohl  für  die  Architektur 
wie  für  die  von  ihr  unzertrennliche  Gartenkunst  Japans  von  der  größten 
Bedeutung. 

Es  ist  eine  ungemein  prunkliebende  Epoche,  in  der  wohl  die  Ruhmsucht 
mitgewirkt  haben  mag,  die  Fürsten  zu  bewegen,  in  überaus  prächtigen 
Palästen,  Tempel-  und  Mausoleumbauten  der  Nachwelt  ihr  Andenken  zu 
hinterlassen. 

Wir  wollen  bei  der  Betrachtung  der  immerhin  noch  sehr  zahlreichen, 
sehr  kostbaren  und  in  ihrer  Erhaltung  vollständigen  Denkmale  uns  darauf 
beschränken,  nur  einige  besonders  charakteristische  Fälle  näher  zu  kenn- 
zeichnen, um  so  auf  dem  Wege  vom  Besonderen  zum  Allgemeinen  wieder 
zu  jenem  Überblick  zurückzufinden,  der  allein  der  Zweck  dieser  Darstellung 
sein  kann. 
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Tempelvorhof  mit  Nebenbauten  und  Bronzelaternen,  Nikko 


Kioto  war  in  der  Zeit  der  Militärherrschaft  am  häufigsten  der  Sitz  des 
Staatsoberhauptes.  Wie  groß  der  Glanz  einst  gewesen  sein  mag,  erfahren 
wir  aus  alten  Beschreibungen,  wie  sie  auch  Brinkley  in  seinem  neuen  viel- 
bändigen Werk  über  Japan  und  China  zitiert.  Eine  derselben  führt  an,  daß 
der  Blumenpalast  desShoguns  600.000  Goldstücke  (das  ist  zirka  24  Millionen 
Kronen)  und  eine  einzelne  Türe  im  Takakura  Palast  (der  Mutter  und  Frau 
des  Shoguns)  20.000  Goldstücke  (770.000  Kronen)  gekostet  hat;  daß  kostbare 
Paläste  für  den  in  der  Hauptstadt  ansässigen  und  den  Provinzadel  errichtet 
waren  und  selbst  für  Mediziner,  Wahrsager  und  kleinere  Beamte  stattliche 
Behausungen  bestanden,  so  daß  man  6000  bis  7000  Häuser  vornehmen 
Stiles  in  Kioto  zählen  konnte.  Bis  auf  den  kaiserlichen  Palast,  von  dem  ein 
Teil  noch  besteht,  fanden  die  meisten  anderen  einen  frühen  Untergang,  von 
dem  der  Dichter  singt:  ,,Die  Hauptstadt  gleicht  der  Abendlerche,  sie  erhob 
sich  mit  Gesang  und  sank  unter  Tränen“. 

Ein  besseres  Schicksal  hatten  die  Tempel-  und  Mausoleumbauten,  von 
denen  man  heute  noch  in  Kioto  gegen  dreitausend  zählt.  Sie  bilden  so  sehr 
den  Glanzpunkt  in  der  Baugeschichte  von  Japan,  daß  wir  uns  vor  allem  mit 
ihnen  befassen  müssen.  Natürlich  gilt  aber  die  allgemeine  Charakterisierung 
auch  für  die  zahlreichen  verwandten  Anlagen,  wie  solche  in  Nikko,  Tokyo, 
Nara  und  anderwärts  noch  bestehen. 

Im  allgemeinen  ist  zu  bemerken,  daß  die  Mausoleen  der  kaiserlichen 
Familien  noch  größeren  Prunk  aufweisen  als  die  Tempel,  daß  aber  ein 
verwandter  Baucharakter  beiden  Typen  eigen  ist.  Die  beiden  Religionen,  der 
Shintokultus  wie  der  Buddhakultus  sind  in  ihren  Bauwerken  gleichfalls 
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Aufgang  zum  Kiyomizu-Tempel,  Kioto 


verwandt.  Die  innere  Einrichtung  weist  nur  den  prinzipiellen  Unterschied 
auf,  daß  der  erstgenannte  Kult,  dem  die  Einfachheit  Vorschrift  ist,  figurale 
Darstellungen  nicht  kennt  und  daß  Räuchergefäße,  Leuchter,  Vasen  sowie 
der  Hauptgegenstand  shintoistischer  Verehrung,  der  symbolische  runde 
Metallspiegel,  das  Sonnenbild,  in  erster  Linie  zur  dekorativen  Anordnung 
gebracht  werden,  während  der  Buddhismus  über  eine  oft  sehr  beträchtliche 
Anzahl  von  Götterbildern  verfügt,  deren  Mittelpunkt  natürlich  Buddha 
selbst:  ,,Daibutsu“  mit  seinem  dekorativen  Heiligenschein  bildet. 

,,Bei  der  Disposition  der  Buddhatempel,  ihrer  Verteilung  und  Gruppierung 
wird  die  Rücksicht  auf  die  landschaftliche  Umgebung,  den  Zugang  und  der- 
gleichen Momente,  die  von  unseren  Architekten  zu  oft  als  nebensächliches 
Detail  von  sekundärer  Bedeutung  angesehen  werden,  in  Japan  an  erste 
Stelle  gesetzt  und  die  erzielten  Resultate  sind  in  der  Tat  unvergleichlich.  Die 
Tempel  sind  zumeist  auf  ansteigendem  Grund  errichtet,  vorzüglich  an  einer 
Hügellehne  mit  hochstämmigem  Waldhintergrund  und  die  Einfriedungen 
werden  durch  lange  Stufenreihen  und  viele  Terrassen  erreicht,  zwischen 
Baumalleen  und  langen  Zeilen  von  Stein-  oder  Bronzelaternen. 

Die  Nebenbauten  bestehen  aus  der  Pagode,  einem  zumeist  fünf- 
geschossigen Turm,  dem  heiligen  Wasserbassin  mit  seiner  Überdeckung  in 

15* 


ii6 


Rückseite  des  Kiyomizu-Tempels,  Kioto 

Dachform,  dem  Glockenturm,  der  Bühne  für  die  heiligen  Tänze,  in  einigen 
Fällen  noch  aus  geheiligten  Ställen  und  großen  (feuersicheren)  Vorratshäusern, 
,,Kura“  genannt. 

Die  isolierte  Lage  dieser  Gebäude,  welche  für  die  japanischen  Anlagen 
charakteristisch  ist,  wird  logischerweise  von  der  Furcht  vor  dem  Feuer 
abgeleitet.“  (Conder  1886.)  „Die  Hauptgebäude  der  Mausoleumtempel 
bestehen  in  der  Regel  aus  zwei  großen  Räumen,  dem  Oratorium  und  dem 
Sanktuarium,  welche  durch  einen  Zwischenraum  getrennt  sind;  im  Sanktu- 
arium sind  die  Götterbilder,  Altäre  und  Opfertische  aufgestellt;  im  Oratorium, 
das  vom  Zwischenraum  gewöhnlich  durch  Gitter  oder  Wandschirme  abge- 
schlossen ist,  stehen  die  kleineren  Lacktische  für  die  Rollen  mit  buddhisti- 
schen Schriften.“ 

In  den  öffentlichen  Tempelanlagen,  die  zumeist  weniger  Nebenbauten, 
eine  weniger  reiche  Dekoration,  aber  kühnere  und  größere  Dimensionen  als 
die  Mausoleen  besitzen,  enthält  der  Hauptbau,  ,,Honden“  genannt,  entweder 
große  freistehende  Bronzefiguren  oder  kleinere  hölzerne  und  metallene,  die 
in  nur  zeitweilig  geöffneten  Gehäusen  stehen;  häufig  ist  ein  solcher  Bau  für 
den  Gründer  und  daneben  ein  ähnlicher  für  die  Gottheit  errichtet.  Einen 
wesentlichen  Bestandteil  der  Anlagen  bilden  auch  die  zahlreichen  Um- 


Schließungen  der  Tempel- 
bezirke mit  ihren  Tor- 
bauten; es  sind  sorgfältig 
durchgebildete  Einfriedun- 
gen, die  im  Innern  oft 
loggienartige  oder  ge- 
schlossene Anbauten  zei- 
gen. Die  Torbauten  errei- 
chen große  Dimensionen 
und  zeigen  die  reichste 
Durchbildung. 

Wir  haben  es  bei  die- 
sen Anlagen  also  mit  einem 
dem  System  asiatischer 
Tempelanlagen  gemein- 
samen Grundgedanken  zu 
tun.  Das  Gebäude,  das  den 
Kern  des  Ganzen  bildet, 
wird  als  ein  großartiges 
Gehäuse  des  Götterbildes 
aufgefaßt  und  ist  in  der 
Regel  nicht  bestimmt  und 
geeignet,  als  Versammlungs- 
raum für  eine  größere 
Menschenmenge  zu  dienen. 

Diese  bewegt  sich  bei 
festlichen  Anlässen  vorwie- 
gend im  äußeren  zwischen 
den  verschiedenen  Bauten 

liegenden  Tempelhain.  Der  Kompositionsgedanke  der  Anlage  ist  durch  das 
Terrassensystem  und  die  damit  zusammenhängenden  Umfriedungen  gekenn- 
zeichnet. Es  ist  dies  zweifellos  ein  großartiges,  ursprünglich  asiatisches 
Bausystem,  das  vielleicht  sein  imponierendstes  Beispiel  in  der  Anlage  von 
Peking  besitzt,  wo  heute  noch  die  ganze  Stadt  eine  Reihe  von  rechteckigen 
Umschließungen  um  den  kostbaren  Kern,  den  Kaiserpalast,  bildet.  Der 
strenge  Ernst  der  assyrischen  und  chinesischen  Terrassenbauten  mildert 
sich  in  Japan  zu  einem  vorwiegend  malerischen  und  packenden  Reiz.  Wie 
hier  die  Terrainverhältnisse  der  oft  von  gebirgigem  Charakter  bedingten 
Stadtperipherien  ausgenützt  sind,  um  den  Besucher  der  heiligen  Stätten 
schon  von  weitem  vorzubereiten,  durch  immer  sich  steigernde  Eindrücke 
in  Stimmung  zu  bringen  und  endlich  durch  den  großartigsten  Apparat  in  der 
am  höchsten  gestellten  Cella  zur  andächtigen  Verehrung  zu  zwingen,  das 
bekundet  eine  künstlerische  Fähigkeit  von  hohem  Rang.  Die  Vegetation 
Japans,  die  in  ihrer  Pracht  und  Üppigkeit  treffliche  Hilfsmittel  bietet,  spielt 
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Großes  Tempeltor  in  Nikko  (Yomeimon) 


dabei  eine  große  und  natürliche  Rolle.  Man  braucht  nur  an  die  herrlichen 
alten  Kryptomerien- Alleen  zu  denken,  die  wie  in  Nikko  oft  meilenlange 
Zufahrtstraßen  begleiten;  man  braucht  nur  eine  Abbildung  des  merkwürdigen 
Kiyomizutempels  in  Kioto  zu  betrachten,  der  so  in  das  gebirgige  Terrain 
hineingestellt  ist,  daß  einzelne  Teile  freischwebend  über  grünen  Schluchten 
errichtet  werden  mußten,  um  die  Kühnheit  und  Meisterschaft  der  Japaner  in 
der  Anpassung  an  die  Natur  zu  bewundern.  Wenn  auch  das  angewendete 
Bausystem  für  europäische  Augen  etwas  Unentwickeltes  und  Zurück- 
gebliebenes an  sich  trägt,  so  eignet  es  sich  doch  gerade  durch  seine  Ein- 
seitigkeiten wieder  vorzüglich  zu  dieser  unvergleichlichen  Einfügung  in  die 
landschaftliche  Umgebung.  Wie  dort  das  Menschenwerk  mit  den  Schöpfungen 
der  Natur  zusammenwächst  und  zwar  nicht  bloß  als  Ruine,  sondern  gerade 
im  vollen  Glanze  seiner  bewußten  und  sicheren  Durchführung,  das  ist  ein 
Vorzug  japanischer  Baukunst,  von  dem  Europa,  gerade  das  heutige,  noch 
manche  gute  Lehre  empfangen  kann;  vergangene  Epochen,  wie  das 
XVIII.  Jahrhundert  haben  diese  Grundsätze  zu  beherzigen  verstanden,  diese 
Lehren  gut  gekannt,  bis  sie  wieder  vergessen  wurden. 

Wenden  wir  uns  nun  zu  den  einzelnen  Elementen  des  baulichen 
Apparates,  mit  dem  diese  Wirkungen  erzielt  wurden,  so  tritt  uns  wieder  das 
konservative  Festhalten  der  Japaner  an  uralten  Motiven  entgegen  — ander- 
seits aber  auch  die  außerordentliche  handwerkliche  Geschicklichkeit,  mit  der 
die  Techniken  der  Steinbearbeitung,  der  Holzskulptur,  der  Metallüberzüge, 
des  Gusses  und  der  Lackbereitung  sowie  der  Polychromierung  beherrscht  sind. 
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Osuwa-Tempel  in  Nagasaki 


Der  komplizierte  und  raffinierte  Apparat  einer  hochentwickelten  kunst- 
gewerblichen Durchbildung  wurde  bei  diesen  riesigen  Holzbauten  an- 
gewendet als  ob  es  sich  um  zierliche  Möbel  handelte;  und  wer  im  Bau 
begriffene  Tempelanlagen  besucht,  sieht  zu  seiner  Verwunderung,  wie  die 
einzelnen  Bauteile  in  sorgfältig  gearbeiteten  Gehäusen  auf  den  Bauplatz 
kommen,  damit  ihre  reichen  Details  vor  Schaden  bewahrt  werden. 

An  eigentlichen  Grundmotiven  ist  die  japanische  Architektur  nicht 
gerade  reich.  Mit  geringen  Ausnahmen  (etwa  den  zweigeschossigen  teilweise 
zylindrischen  T6-Bauten)  sind  immer  strenge  Rechteckformen  die  Grundlagen 
der  Grundrißbildung;  polygonale  oder  kreisförmige  Planbildungen  kommen  nur 
ganz  ausnahmsweise  und  in  untergeordneter  Verwendung  vor.  Das  Schwer- 
gewicht alles  dekorativen  Aufwandes  liegt  in  der  Ausbildung  der  Dachformen 
und  des  Überganges  von  der  Wand  zum  Dach;  die  Grundelemente  sind 
zwar  auch  für  das  Dach  nicht  sehr  zahlreich,  der  Sattel,  der  Walm,  der 
Giebel,  die  Pyramide  sind  den  rechteckigen  Aufbauten  entsprechend  die 
Hauptformen.  Aber  die  Art,  wie  diese  durchgebildet  sind,  ist  ganz  spezifisch 
ostasiatisch  und  japanisch.  Ein  reizvoll  ausgebildetes  System  von  Kurven 
und  Gegenkurven,  die  man  fast  mit  dem  modernen  Wort  ,, Empfindungs- 
linien“ bezeichnen  möchte  — da  konstruktive  Ursachen  eigentlich  nicht 
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Tycoon-Tempel,  Shiba,  Tokio 


vorliegen  — beherrscht  in  freiem  und  kühnem  Schwünge  die  Region  der 
Dachbildungen. 

Dies  wird  ermöglicht:  einerseits  durch  die  raffinierten  und  aus  vielen 
kleinen  Auskragungen  kunstvoll  aufgebauten  Verbindungsglieder  zwischen 
Wandsäulen  und  Dach,  andrerseits  durch  ein  höchst  geschicktes  Dach- 
eindeckungssystem, das  in  den  meisten  Fällen  durch  sorgfältig  gebildete 
Hohlsteine,  Rippen,  First-,  Grat-  und  Traufstücke  aus  gebranntem  Ton,  nicht 
selten  aber  sogar  durch  Metall  mit  Vergoldung  seine  Wirkung  erzielt. 

Semper  erwähnt  die  Legende,  wonach  die  ältesten,  strohgedeckten 
Palastbauten  der  chinesischen  Kaiser  mit  ihren  vom  Alter  durchgebogenen, 
vermoosten  Strohdächern  das  Urbild  für  diese  konkav  geschwungenen  (in 
China  zumeist  grünglasierten)  Dachbildungen  abgaben.  Von  dieser  nicht 
unwahrscheinlichen  Anregung  bis  zur  vollendeten  technischen  und  künstleri- 
schen Dachbildung  einer  zum  System  erhobenen  Dachkurve,  wie  sie  Japan 
aufweist,  ist  ein  weiter  Weg.  Er  konnte  nur  zurückgelegt  werden  mit  Hilfe 
eines  hochentwickelten  malerischen  Empfindens  und  einer  minutiös  genauen 
Bauausführung,  Beides  weisen  sogar  auch  noch  einige  der  jüngsten  Tempel- 
bauten Japans  auf,  welche  die  ältesten  Traditionen  noch  heute  verwirk- 
lichen. Das  Ende  dieses  Bausystems  ist  aber  nahe.  Seine  Voraussetzung 
bildet  eine  ungewöhnliche  Verschwendung  mit  gutem  Bauholz  — der 
enorme  Holzvorrat  der  japanischen  Wälder  wurde  dazu  unbedenklich 
herangezogen  — ferner  die  vorwiegende  Berücksichtigung  ästhetischer 


I2I 


Tempeltor  und  Einfriedung,  Shiba,  Tokio 


und  traditioneller  Momente.  Vor  einer  modernen  bauwissenschaftlichen 
Prüfung  können  sie  natürlich  nur  im  Lichte  künstlerisch-sorgloser  Aus- 
nützung reicher  Materialvorräte  bestehen.  — Die  Bauökonomie  und 
konstruktive  Logik  wird  auch  hier  ihre  zerstörende  Wirkung  üben  wie  in 
Europa.  Wir  sehen  hier  an  einem  typischen  Beispiel  bestätigt,  was  wir  auch  an 
den  Meisterwerken  unserer  alten  Baukunst  beobachten  können,  daß  gerade 
durch  ,, Überkonstruktion“,  das  heißt  durch  reichlichere  Verwendung  von 
Konstruktionsmaterial,  als  die  wissenschaftliche  Begründung  verträgt,  oft 
die  schönsten  und  eigenartigsten  Wirkungen  entstehen. 

Unsere  moderne,  von  der  Mathematik  gezügelte  Ästhetik  wird  sich 
ganz  neue  Werte  schaffen  müssen  und  ist  ja  im  Begriffe  es  zu  tun;  sie  muß 
jeder  direkten  Nachahmung  solcher  für  uns  unerreichbarer,  aber  darum  nicht 
minder  reizvoller  Leistungen  aus  dem  Wege  gehen,  aber  sich  neue  eigene 
Wege  suchen. 

Wir  werden  übrigens  noch  zu  erörtern  haben,  wie  die  größten  Gegen- 
sätze und  extremsten  Standpunkte  auch  auf  baulichem  Gebiete  in  Japan 
ihre  Vertretung  finden,  wie  dem  überschwenglichen  Formen-  und  Material- 
reichtum der  Kultbauten  eine  unendlich  ökonomische  und  fast  nüchterne 
aber  nie  geschmacklose  Befriedigung  der  bürgerlichen  Wohnbedürfnisse 
gegenübersteht.  Das  Grundmotiv  des  geschwungenen  Daches  wurde  zwar 
auch  von  dieser  übernommen,  aber  als  fast  einziger  Schmuck,  der  zumeist 
eingeschoßigen  Bauwerke.  Die  heftigen  Regengüsse  der  im  Juni  und  Juli  ein- 
tretenden Regenzeit,  die  arge  Sommerhitze  lassen  diesen  weit  vorragenden 
massiven  Schutz  auch  für  das  Wohnhaus  nötig  erscheinen. 
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Buddhistischer  Tempel  in  Nagasaki 


Der  große  Feuchtigkeitsgehalt  der  Luft,  der  durch  die  Insellage  gegeben 
ist,  hat  auch  noch  andere  bautechnische  Folgen,  die  sich  im  Tempelbau  zur 
kunstreichsten  Durchbildung  geführt  zeigen.  Einerseits  sehen  wir  alle  frei- 
stehenden Objekte:  Glocken,  Brunnen,  Laternen,  selbst  Einfriedungen  und 
Pfosten  mit  Schutzdächern  überdeckt,  die  mitunter,  wie  bei  den  Zisternen- 
und  Glockengehäusen  der  Tempelanlagen,  zu  besonders  reizvollen  Lösungen 
führen,  andrerseits  werden  alle  jene  Techniken  bis  zu  hoher  Vollendung 
gebracht,  die  dem  Holz  einen  Schutz  gegen  atmosphärische  Einflüsse 
verleihen;  zu  diesen  tritt  fördernd  der  hochentwickelte  Farbensinn,  die 
Farbenfreudigkeit  der  Japaner  hinzu. 

Zu  den  fürstlichen  Mausoleen  in  Nikko  führen  in  edlem  Schwung  über 
ein  reißendes  Gewässer  zwei  sehr  alte  Brücken;  eine  für  die  allgemeine  Be- 
nützung aus  einfachen  Granitquadern  in  einfachen,  die  Konstruktionselemente 
des  Holzes  nachbildenden  Formen.  Daneben  eine  für  das  königliche 
Gepränge  aus  Holz  mit  rotem  Lacküberzug  und  reicher  Vergoldung.  Das 
bei  uns  so  wenig  als  Baumaterial  geschätzte  Holz  wird  in  Japan  durch  kost- 
bare Überzüge  zum  höchsten  Prunk  geeignet  gemacht  — der  von  uns  so 
sehr  geschätzte  härtere  Stein  dient  nur  geringeren  Zwecken. 

Was  durch  metallische  Verbindungsstücke,  geschnitzte  und  poly- 
chromierte  Füllungen,  glänzende  Lacküberzüge  in  Japan  an  Prunk  geleistet 
werden  kann,  zeigen  in  typischer  Weise  die  prächtigen  Einfriedungen  und 
Portalbauten  der  buddhistischen  Tempel  und  Mausoleen  wie  jene  der  „Kaiser- 
gräber“ zu  Nikko.  Die  höchste  Steigerung  der  Mittel  findet  dann  im  Innern 
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Friedhof  in  Nagasaki 


Statt,  wo  das  Gold  in  reichstem  Maße  zur  Anwendung  gelangt.  Wenn  man 
sieht,  bei  welchen  enormen  Dimensionen  die  Verwendung  von  Bronze  noch 
vorkommt  (ein  bronzener  Buddha  zu  Nara  hat  26  Meter  Höhe),  wie  Säulen, 
Balkenköpfe,  Holzverbindungen  mit  ziseliertem  und  durch  Niello  oder  durch 
Vergoldung  außerdem  bereichertem  Metall  überzogen  werden,  muß  man  an 
die  überschwenglichen  Darstellungen  assyrischer  Bauwerke,  an  die  Tempel- 
bauten in  Jerusalem  denken.  Es  ist  wahrscheinlich,  daß  wir  bei  den 
japanischen  Metallinkrustationen  eine  Weiterbildung  der  alten  asiatischen 
Techniken  vor  uns  haben,  die  noch  lebendig  sind.  Unbedecktes  Holz,  das 
weiße  der  Zeder  insbesondere,  wird  oft  bei  einfachen  Bauten  verwendet,  so 
bei  den  Shinto-Tempeln,  was  bei  der  trefflichen  Qualität  japanischen  Bau- 
holzes erklärlich  ist,  und  im  Laufe  der  Jahre  nimmt  das  Naturholz  ein  feines 
silbernes  Grau  oder  wärmere  rötliche  Töne  an,  die  durch  das  Gold  der  nie 
fehlenden  metallenen  Verbindungsglieder  belebt  werden.  Bei  reicheren  Aus- 
führungen treten  Lacküberzüge  auf,  schwarze  und  rote  vorwiegend,  die 
besten  von  einem  tiefen  Zinnoberton,  der  dem  Karmin  sich  nähert.  Alle 
skulptierten  Holzteile,  insbesondere  auch  die  überdachten  Balkenteile  und 
Vorkragungen  erhalten  eine  sehr  lebhafte  durch  geschmackvolle  Gegenüber- 
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Grabdenkmäler  der  47  Ronins  und  des  Prinzen  Akao  (XVII.  Jahrhundert),  Tokio 


Stellung  kräftiger  Farbentöne  erzielte  Polychromierung,  die  durch  weiße 
oder  Goldlinien  zwischen  den  Farbtönen  und  kluge  Abstufungen  harmonisiert 
wird. 

Sehr  interessant  ist  es  auch,  die  Vorherrschaft  des  Holzes  in  allen  jenen 
Fällen  zu  beobachten,  wo  die  für  Holz  erfundenen  Motive  in  andere 
Materialien  übersetzt  werden  sollen. 

Von  den  merkwürdigen  hochgeschwungenen  Brücken  mit  ihren  reichen 
Vertikalunterstützungen,  die  für  Holz  und  Stein  gleiche  Formen  aufweisen, 
haben  wir  schon  einmal  Erwähnung  getan. 

Besonders  charakteristische  Beispiele  liefern  auch  die  zahlreichen  Torii, 
die  in  verschiedenartigem  Baumaterial  und  sehr  häufig  auftreten. 

Es  ist  ein  uraltes,  wohl  von  Indien  stammendes  Tormotiv  aus  stab- 
förmigen Elementen,  das  als  eine  Art  Wegweiser  die  Zugänge  zu  Tempel- 
und  Mausoleumbauten  zu  bezeichnen  pflegt;  oft  stehen  sie  in  dichter  Folge 
in  gleicher  Größe  hintereinander  und  bilden  in  ihrer  perspektivischen 
Verkürzung  einen  eigenartigen  Anblick,  der  an  eine  Pergola  ohne  Laub 
erinnert.  Die  einzelnen  Torii  in  geringer  Abweichung  für  denShinto,-  wie  für 
den  Buddhakult  verwendet,  bestehen  aus  zwei  aufrechten  Säulen  mit  zwei 
oberen  Querbalken,  von  denen  der  oberste  an  den  Enden  auskragt.  Die 
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buddhistischen  Torii*  zeigen  oben  nach  einwärts  geneigte  Ständer  und 
nach  aufwärts  gekrümmte  Querbalken  mit  einem  Zwischensteg,  an  dem 
häufig  Schrifttafeln  befestigt  sind.  Dieses  augenscheinlich  der  Holz- 
konstruktion entnommene  in  seiner  Ursprünglichkeit  und  Schlichtheit 
anziehende  Baumotiv  zeigt  dieselben  glatten  runden  Ständer  und  kantigen 
Querbalken,  ob  Holz,  Stein  oder  Bronze  in  Verwendung  tritt.  Die  An- 
wendung des  Materials  hängt  mehr  von  den  Dimensionen  und  dem 
entfalteten  Prunk  ab  und  hat  auf  die  Durchbildung  des  Details  nahezu  gar 
keinen  Einfluß. 

Ebenso  finden  wir  das  zu  dekorativer  Wirkung  häufig  so  glücklich 
verwendete  Motiv  der  Laternenständer  als  Schmuck  von  Terrassenrändern 
und  Zugangswegen,  Treppenaufgängen,  in  Einzelstellung  und  Reihung,  in 
Holz,  Stein  und  Bronze,  sogar  auch  in  Porzellan  durchgeführt.  Der  auf 
verjüngtem,  polygonalem  oder  rundem  Sockel  aufstrebende  Säulenschaft 
trägt  das  überdachte  Laternengehäuse  von  traditionellen  Grundformen, 
die  für  alle  Materialien  im  Wesen  dieselben  bleiben.  Hier  werden  dem  konserva- 
tiven Festhalten  traditioneller  Grundformen  große  technische  Konzessionen 
gemacht,  die  dem  europäischen  Empfinden  fremdartig  erscheinen.  Trotzdem 
zeigen  alle  Details  kunstgewerblicher  Arbeiten  die  Fähigkeit  der  Japaner, 
jedem  Material  den  ihm  eigenen  Reiz  abzugewinnen  und  die  ihm  eigenen 
natürlichen  Eigenschaften  auszubilden.  Das  Kunstgewerbe  ist  darin  weit 
entwickelter  und  fortgeschrittener  wie  die  Baukunst,  die  ja  viel  mehr  von  der 
Tradition,  von  alten  Regeln  und  Vorschriften  abhängig  bleibt.  Wir  haben 

* Transactions  and  Proceedings  of  the  Japan-Society,  London  i8g6 — 1897. 
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es  daher  hier  viel  mehr  mit  einer  bewußten  Gebundenheit  als  mit  einem 
Unvermögen  zu  tun.  Dieselbe  Gebundenheit  brachte  ja  auch  dem  Wand- 
schmuck durch  Malerei  eine  eigenartige  Ausbildung.  Die  Fläche  zwischen 
dem  Rahmenwerk  der  Dachunterstützung  bleibt  im  Inneren,  wo  die  Malerei 
zur  reichen  Anwendung  gelangt,  als  Ebene  charakterisiert,  ob  wir  es  nun  mit 
Rollbildern  (Kakimonos)  oder  an  die  Wand  gemalten  Darstellungen  zu  tun 
haben. 

Obwohl  die  malerische  Darstellung,  insbesondere  bei  Künstlern  jüngerer 
Perioden  wie  bei  Hokusai,  zu  einem  Naturempfinden  fortschreitet,  das  jedes 
lineare  Detail  zum  Entzücken  lebendig  durchzieht,  bleibt  die  Flächenhaftigkeit 
der  Gesamtwirkung  bewahrt,  wenn  es  sich  selbst  gar  nicht  mehr  um  eigent- 
lichen Wandschmuck,  sondern  bereits  um  Buchschmuck  (Farbenholzschnitt) 
handelt.  Und  gerade  dieses  Fortleben  strenger  stylistischer  Fesseln  neben 
hohem  naturalistischem  Können,  das  eine  weise  Beschränkung  involviert, 
hat  viel  zur  Rückwirkung  der  ostasiatischen  Kunst  auf  die  europäische 
beigetragen. 

Es  ist  die  Verbindung  feinster  Naturbeobachtung  mit  traditionellem 
Stylempfinden,  das  dem  schwankend  gewordenen  und  seinem  Boden 
entrissenen  europäischen  Kunstgefühl  des  XIX.  Jahrhunderts  wieder  zur 
Besinnung  verhelfen  hat,  der  herrschenden  Stylverwirrung  eine  Gegen- 
bewegung entgegensetzte. 

So  zeigt  uns  das  japanische  Kunstschaffen,  trotz  aller  Gegensätzlich- 
keiten und  stellenweisen  Unvollkommenheit  das  imponierende  Überwiegen 
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großer  einheitlicher  Charakterzüge,  als  deren  bedeutendster  Ausdruck  das 
baukünstlerische  Schaffen  dominiert. 

Die  Architektur  bleibt  in  Japan  noch  die  ,, Chorführerin“  der  Künste, 
denn  auch  die  Skulptur  weist  ihren  Einfluß  auf;  die  höchste  Strenge  der 
Formgebung  zeigt  die  Durchbildung  der  freistehenden  Götterflguren,  die 
unnachahmliche  Würde  zur  Schau  tragen.  Wo  die  Skulptur  als  Archi- 
tekturglied auftritt,  wie  in  Füllungen  und  Untergliedern  von  Konstruktions- 
teilen, ist  oft  ein  freierer  Naturalismus  von  Einfluß,  der  die  ganze  intime 
Naturbeobachtung  der  Japaner  aufweist.  Er  trittaber  nur  als  Begleiterscheinung 
auf;  die  Hauptmotive  werden  auch  hier  von  der  Architekturform  bestimmt 
und  durch  stylisierte  Wolkenbildungen  oder  Wellenformen  oder  dergleichen 
zusammengehalten.  Die  friesartigen,  durchbrochenen  Füllungen  zwischen 
Decke  und  Abteilungswand,  die  Felder  der  oft  reichen  Kassettenbildungen 
der  Decken  im  Tempelinnern,  die  reichen  Füllungen  der  Tore  und  Umfrie- 
dungen zeigen  diese  Behandlung.  Häufig  haftet  dem  plastischen  Schmuck 
etwas  Accessorisches,  nachträglich  Hinzugefügtes  an,  das  ihn  als  eine 
,, Bekleidung“  charakterisiert.  Die  eigentliche  und  höchste  Betätigung  des 
plastischen  Bildens  bleibt  für  das  Götterbild  im  mystischen  Halbdunkel 
des  Tempelinnern  oder  für  die  monumentalen  Dimensionen  im  Freien  auf- 
gestellter Buddhafiguren  Vorbehalten. 
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Alle  die  Grundzüge  des  Bildens  und  Schaffens,  die  der  Tempelbau  auf- 
weist, finden  wir  oft  in  rührend  einfacher  und  doch  liebevoller  Form  im 
Wohnbau  vor.  Diese  ruhigen,  eingeschoßigen,  klar  disponierten  Familien- 
häuser mit  ihrer  einfachen  Nebeneinanderstellung  von  rechteckigen  Räumen, 
deren  Größe  nach  der  Anzahl  der  aneinander  gereihten  Fußbodenmatten 
(Tatami)  bezeichnet  wird  — bilden  im  Sommer  fast  nur  ein  von  Holzstützen 
getragenes  mächtiges  Dach.  Die  Zwischenwände  sind  zumeist  verschiebbar, 
Fenster  und  Türen  desgleichen;  Drehvorrichtungen  vermeidet  man  wegen 
der  Stürme.  Schornsteine  sind  unbekannt,  da  nur  transportable  Kohlen- 
becken zur  Heizung  dienen,  und  so  kann  sich  auch  hier  der  Hauptschmuck 
des  Äußeren  auf  das  Dach  konzentrieren.  Möbel  fehlen  fast  ganz,  sind  nur 
zu  Kultzwecken  vorhanden.  Dafür  ist  die  Wandfläche  mit  ihrer  festen 
rechtwinkeligen  Rahmung,  die  niemals  durch  Diagonalverbindungen  unter- 
brochen wird,  eine  ungemein  geeignete  Stätte  für  die  Anordnung  malerischen 
Schmuckes;  er  wurde  von  den  einfachen  Pflanzen-  und  Tierdarstellungen  in 
Bürgerhäusern  bis  zu  vollendeten  farbigen  Dekorationen  der  Paläste,  welche 
Darstellungen  aus  den  nationalen  Kämpfen  oder  Vorgänge  aus  der  religiösen 
Legende  enthalten,  mit  Vorliebe  gepflegt  und  zu  hoher  eigenartiger  Voll- 
kommenheit entwickelt. 

Eine  besondere  Bedeutung  für  seine  Anordnung  muß  einerseits  der 
Beleuchtung  durch  niedriges  Seitenlicht  zugemessen  werden,  die  sowohl 
beim  Profanbau  wie  beim  Tempelbau  charakteristisch  ist,  da  ja  die  wichtigste 
Lichtquelle  die  zur  Seite  geschobene  Außenwand,  die  bis  zum  Boden  reicht, 
bildet;  ferner  auch  bis  zu  einem  gewissen  Grade  das  Hocken  der  Bewohner 
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am  Boden  beim 
Ausruhen,  wo- 
durch niedrige 
Horizonte  moti- 
viert werden 
können. 

Die  oft  dämm- 
rige  Stimmung 
namentlich  tiefer 
im  Innern  liegen- 
der Gemächer 
läßt  die  reiche 

Anwendung  von  Goldgründen  und  Goldlack  bei  Prunkräumen  nicht  barba- 
risch erscheinen;  trotz  des  metallischen  Glanzes  ist  eine  ruhige  Wirkung 
im  gedämpften  Licht  erreichbar. 

Über  den  bemalten  oder  unbemalten  Wandrahmen  bleibt  bis  zur  ähnlich 
behandelten,  ebenen,  glatten  oder  kassetierten  Decke  einfriesartigerZwischen- 
raum,  der  der  Luft-  und  Lichtzuführung  dient;  sein  Füllwerk  (Ramma)  ist 
entweder  feines  Gitterwerk  oder  reicheres  Schnitzwerk,  ähnlich  dem  im 
Tempelbau  als  Flächenschmuck  verwendeten. 

Wenn  aber  nirgends  Schmuck  auftritt,  so  bleibt  doch  ein  Raumbestand- 
teil selbst  im  ärmsten  Haus  der  Gegenstand  künstlerischer  Pflege.  Es  ist  das 
Tokonoma  und  daran  anstoßend  das  Chigai-dana,  jene  Wandnischen,  die 
nach  uralter  Sitte  für  den  Ahnenkult  und  für  den  wichtigsten  Hausrat  Vor- 
behalten bleiben. 

An  dieser  Stelle  zeigt  sich  auch  die  Vorliebe  der  Japaner  für  kostbare 
Hölzer;  die  Täfelungen,  der  Bodenbelag,  die  Deckenstützen  werden  hier 
mit  besonderer  Sorgfalt  ausgewählt  und  zeigen,  wie  die  Wertschätzung 
technisch  vollkommener  und  in  Färbung  und  Linienführung  reizvoller 
Leistungen  des  Handwerks,  sowie  die  Hochhaltung  eigenartiger  Natur- 
formen in  weite  Schichten  der  Bevölkerung  gedrungen  ist,  bei  denen  in 
Europa  wohl  selten  auch  nur  das  geringste  derartige  Verständnis  zu  finden 
wäre.  Durch  ähnliche  Vorzüge,  die  von  der  hingebenden  Treue  an  den 

heimischen  Bo- 
den ergänzt  wer- 
den, ist  auch  die 
Liebe  für  die  Pfle- 
ge des  Gartens 
ausgezeichnet. 
Selbst  der  kleinste 
Fleck  Erde,  der 
z um  F amilienhaus 
gehört,  erfährt  eine 
Durchbildung,  auf 
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welche  Sorgfalt,  Ausdauer  und 
Geschmack  verwendet  werden. 

Das  große  Verständnis  und 
die  Verehrung  für  die  Natur,  die 
in  den  Tempelanlagen  ihren  monu- 
mentalen Ausdruck  finden,  nehmen 
in  den  Park-  und  Gartenanlagen 
der  Japaner  eine  spielende  Form 
an.  Wir  begegnen  da  einem  Be- 
streben, die  großen  Erscheinungen 
in  verjüngter  Form  zu  wiederholen, 
das  nicht  nur  Miniatur- Seen  und 
-Berge,  -Wasserfälle  und  -Fels- 
gruppen bildet,  sondern  auch  den 
Pfianzenwuchs  in  reduzierte  Di- 
mensionen zwingt. 

In  dieses  ursprünglich  von 
Malern,  später  von  Buddhisten- 
Priestern  ausgebildete  System 
wurde  auch  eine  komplizierte 
Symbolik  verwebt,  die  in  jedem 
Teil  der  Anlage  poetische  und 
mythologische  Zwecke  verfolgt; 
schon  im  XIII.  Jahrhundert  er- 
schien von  Gokyogoku  eine  solche 
Theorie  des  Gartenbaues,  die  später  vom  Mönch  Soseki  und  im  XV,  Jahr- 
hundert vom  Priester  Soami  ausgebaut  wurde,  welch  letzterer  den  Park  des 
Silberpavillons  Joshi  masas  angelegt  hat.  Dort  gab  es  eine  Landschaft: 
„Gesetz  der  Gewässer“,  ein  ,, Geräusch  des  Stromes“,  eine  ,, Essenz  der 
Düfte“,  ein  ,,Tor  des  Drachens“  und  eine  ,, Brücke  der  Berggeister“,  ein 
,,Tal  des  Goldsandes“  und  einen  „Hügel  des  Mondscheines“  und  so  fort. 

Auch  verkleinerte  Wiederholungen  bekannter  Landschaften  kommen 
vor;  nicht  selten  wurden  die  „acht  Ansichten  des  Omi-Sees“  nachgebildet. 
{Brinkley  II.)  All  dies  ist  scheinbar  ein  Hineintragen  fremder  Elemente  in 
die  Gartenkunst.  Und  doch  ist  das  Verständnis  für  die  Natur  und  für  die 
Stellung  des  Menschenwerkes  in  ihr  in  Japan  so  groß,  die  Beherrschung 
ihrer  Gesetze  so  entwickelt,  daß  das  Resultat  ein  sehr  reizvolles  ist. 

Die  ungemein  geschickte  Ausnützung  der  beschränktesten  Dimensionen 
für  eine  anmutige  und  kapriziöse  Verteilung  aller  Teile  wirkt  auch  dann, 
wenn  man  die  in  sie  hineingelegte  symbolische  Bedeutung  gar  nicht  kennt ; wie 
die  Führung  der  Wege  und  Stege,  der  Wasseradern  und  Laubmassen,  die 
Disposition  der  Felsen  und  grünen  Flächen  und  besonders  aber  der  blühen- 
den Sträucher  und  Bäume  vorgenommen  wird,  das  ist  das  Resultat  einer  hohen 
und  eigenartigen  Kultur.  Daß  die  Liebe  zur  Blumenpfiege  den  Zusammenhang 
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zwischen  dem  Bau  der  Pflanze 
und  dem  Gefäß,  das  sie  auf- 
nehmen soll,  in  ein  eigenartiges 
speziflsch  japanisches  System 
gebracht  hat,  daß  Keramik  und 
Metalltechnik  der  ausgebildeten 
Pflanzenkultur  entgegen  kommen, 
das  sind  Momente,  die  dem  Euro- 
päer schon  im  Innern  des  Wohn- 
hauses überraschende  Eindrücke 
verschaffen.  Gesteigert  treten  sie 
auf,  wo  auch  die  freie  Natur  mit- 
hilft; da  schreiten  wir  von  der  nie 
fehlenden  Veranda  des  Hauses 
hinab  auf  zierlich  durch  Setzsteine 
gebildeten  Wegen  zwischen  Stein- 
laternen und  Felsstücken  weiter 
zu  geschmückten,  edel  geschwun- 
genen Brücken,  an  Wasserläufen 
entlang  zu  Teichen,  die  mit  blühen- 
dem Lotus  bedeckt  sind,  zu  Lauben, 
in  denen  die  blauen  Blütentrauben 
der  Wisteria  in  dichtem  Regen 
herabhängen,  und  genießen  überall 
reizvolle  Ausblicke  auf  Baum-  oder 
Strauchgruppen  und  Bauwerke, 

Felsen  und  grüne  Flächen,  die 
alle  zusammengehörig  erscheinen.  Wir  empfinden,  daß  hinter  der  schein- 
baren Nachbildung  eine  Fähigkeit  sich  verbirgt,  gewollte  reizvolle  Eindrücke 
im  Beschauer  unwiderstehlich  hervorzurufen  und  so  die  Stimmung,  welche 
das  Bauwerk  atmet,  in  seiner  Umgebung  fortzusetzen. 

Und  damit  haben  wir  gleichzeitig  auch  das  Geheimnis  berührt,  dem 
die  gesamte  Architektur  Japans  ihre  Wirkung  verdankt.  Es  ist  die  entwickelte 
Fähigkeit,  dem  eigenen  Empfinden  auf  allen  Gebieten  einen  Ausdruck  zu 
verleihen,  der  dem  Beschauer  die  Stimmung  des  Schaffenden  vermittelt. 

Die  unglaubliche  Anspruchslosigkeit  der  Bevölkerung  und  die  aufrichtige 
Liebe  für  handwerkliche  Tätigkeit,  zähe  Ausdauer  und  ein  angeborener 
Geschmack  haben  aus  dem  Erbe  fremder  Kulturen  in  Japan  eine  eigenartige 
künstlerische  Kultur  entstehen  lassen,  die  ihren  mächtigen  Eindruck  auf 
Europa  nicht  verfehlen  konnte,  als  sie  aus  ihrer  Abgeschlossenheit  heraustrat. 

Sie  hat  ihre  wohltätige  Wirkung  auf  europäische  Kunsttätigkeit  ausgeübt 
und  verdient  darum  sicher  auch  auf  jenen  Gebieten  studiert  zu  werden,  die 
heute  trotz  der  mächtig  angeschwollenen  Japanliteratur  noch  nicht  genügend 
aufgehellt  sind. 
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CHARLES  MEUNIERS  BUCHEINBÄNDE 
VON  HENRI  FRANTZS^ 


S wäre  in  der  Tat  eine  Anmaßung,  zu  versuchen, 
in  einer  kurzen  Abhandlung  die  große  Menge 
der  gegenwärtig  in  Frankreich  künstlerisch 
arbeitenden  Buchbinder  zu  besprechen  oder  der 
neuerlichen  Wiederbelebung  dieses  Kunstzweiges 
gerecht  zu  werden.  Der  Gegenstand  ist  in  Sonder- 
werken von  solchen  Buchliebhabern  wie  Octave 
Uzanne  und  Henri  Beraldi  behandelt  worden,  ist 
aber  so  umfangreich,  daß  es  möglich  erscheint, 
von  Zeit  zu  Zeit  selbst  solchen  Monographien  wie 
diesen  einige  Worte  zuzufügen  und  die  Aufmerk- 
samkeit auf  gewisse  Stadien  dieser  Kunst  oder  auf  einzelne  Kunsthandwerker 
von  frischer  Individualität  zu  lenken,  welche  von  den  genannten  Autoren 
übersehen  wurden. 

Wenn  man  die  Erzeugnisse  der  modernen  Buchbinderei  in  breiten  Zügen 
betrachtet,  findet  man  sich  angesichts  zweier  leitenden  Tatsachen,  die  der 
Leser  leicht  begreifen  wird. 

Einerseits  findet  man  eine  Gruppe  dekorativer  Künstler  im  weitesten 
Sinne  des  Wortes,  welche  die  Buchbinderei  nicht  zur  alleinigen  Spezialität 
gemacht  haben  und  sie  nur  als  eine  von  vielen  Gelegenheiten,  ein  Ideal  aus- 
zudrücken, betrachten,  solche  Leute,  wie  zum  Beispiel:  Victor  Prouve, 
ein  begabter  Künstler,  der  sich  in  jeder  Branche  auszeichnet,  oder  wie 
Camille  Martin,  Jacques  Gruber  und  Ranson  oder  wieder  wie  Rene  Wiener, 
Hestaux,  Madame  Waldeck-Rousseau  und  Madame  Antoinette  Valgren. 
Diesen  Künstlern  erscheint  als  einzig  wichtiger  Punkt  der  rein  dekorative 
Charakter  des  Einbandes,  der  Wunsch  etwas  Schönes  zu  schaffen  und  die 
Kunst  des  Buchbindens  auf  die  höchste  Stufe  zu  heben,  und  ihre 
Bemühungen  sind  unzweifelhaft  interessant. 

Zu  gleicher  Zeit  muß  man  aber  zugeben,  daß  sich  gegen  die  Arbeiten 
dieser  Künstler  ein  Einwand  erheben  läßt  — ein  ernster  und  ungemein 
wichtiger  Einwand,  und  zwar,  daß  sie  die  Grundbedingung  eines  Buchein- 
bandes, seinen  durch  und  durch  nützlichen  Zweck,  außer  acht  lassen.  Man 
nehme  — allerdings  nicht  ohne  gewisse  Ausnahmen  — eine  Buchdecke 
irgend  eines  der  von  mir  angeführten  Künstler.  Wenn  man  die  Eleganz  der 
Zeichnung  und  die  geschickte  Behandlung  des  Leders  als  Material  genügsam 
bewundert  hat,  wird  man  häufig  finden,  daß  die  Handhabung  des  Bandes 
selbst  nicht  zufriedenstellend  ist.  Es  ist  ein  rein  ornamentaler  Gegenstand, 
im  Schaukasten  dem  Auge  gefällig,  den  man  aber  nicht  gern  zum  Gebrauch 
herausnimmt. 

Dies  ist  der  Fehler,  den  wir  an  den  Arbeiten  von  mehreren  dieser 
Kunstbuchbinder  auszusetzen  haben,  obgleich  er  sich  zweifelsohne  im  selben 
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Maße  vermindern  wird,  als  sie  zu 
Meistern  des  Handwerks  sowohl 
als  auch  der  Kunst  des  Buch- 
bindens  anwachsen.  Victor  Prouve 
war  in  der  Tat  sich  dieses  Mangels 
so  wohl  bewußt,  daß  er  die  von 
ihm  im  Salon  von  1898  ausgestell- 
ten Muster  wohlweislich  „Album- 
decken“ nannte,  da  er  vollständig 
darüber  im  klaren  war,  daß  sie 
sich  für  Bücher  nicht  eigneten. 

Dieser  Art  ist  also  die  erste 
Kategorie  der  Buchbinder,  deren 
Vorzüge  und  Fehler  ich  mich  be- 
müht habe,  hier  kurz  auseinander- 
zusetzen. 

Auf  der  anderen  Seite  findet 
man  jene  Binder,  welche  man  als 
,, professionell“  bezeichnen  kann, 
wie  zum  Beispiel:  Marius  Michel 
und  Charles  Meunier.  Sie  haben 
vom  Anfang  an  ein  anderes  Ziel  im  Auge.  Den  zeitbewährten  Traditionen 
der  Buchbinderei  getreu,  lassen  sie  niemals  den  Zweck  des  Buches  außer 
acht  und  sind  eher  geneigt,  die  Dekoration  der  Einbanddecke  zu  ver- 
nachlässigen. Sie  sind  in  der  Tat,  wie  O.  Uzanne  bemerkt,  bemüht,  ihre 
Arbeit  mit  pflichtgetreuer  Rücksicht  auf  die  Regeln  und  Traditionen  ihres 
Faches  vorzubereiten  und  auszuführen.  In  ihren  Einbänden,  bewundert 
man  nicht  nur  die  dekorative  Behandlung  eines  Lederpaneels  sondern 
dessen  feste  und  geschmeidige  Anfügung  an  das  Buch,  die  feste  Naht  und 
leichte  Nachgiebigkeit  beim  Öffnen:  ,, Alles  ist  zweckgemäß  einem  exakt 
ausgeführten  Stücke  Arbeit  angepaßt“. 

Man  kann  sich  nun  vorstellen,  was  für  Resultate  irgendjemand  erreichen 
mag,  der  die  besten  Eigenschaften  beider  Schulen  in  sich  vereint:  hoch 
entwickeltes  Gefühl  für  dekorative  Behandlung  und  Geschicklichkeit  und 
Sorgfalt  in  der  Ausführung.  Das  scheint  Charles  Meunier  verstanden  zu 
haben,  denn  er  arbeitet  schon  seit  einigen  Jahren  nach  diesen  Grundsätzen. 
Und  das  ist  es  auch,  was  seinen  Erzeugnissen  so  großes  Interesse  verleiht. 
In  sieben  aufeinanderfolgenden  Jahren  hat  Charles  Meunier  im  Pariser  Salon 
ausgestellt  und  jedes  Jahr  war  ein  deutlicher  und  bedeutsamer  Fortschritt 
bemerkbar.  In  allen  seinen  Einbänden  — Les  Trophees,  Le  Lys  Rouge, 
L’Evangile  del’Enfance,  etc.  — hat  Herr  Meunier  nach  vornehmer  Harmonie 
und  nach  neuen  dekorativen  Effekten  gestrebt.  Er  wendet  stets  sehr  frei 
behandelte  Pflanzenformen  an.  Obgleich  viele  seiner  Einbände  nach  Ent- 
würfen hergestellt  sind,  welche  er  von  andern  Künstlern  bestellt,  ist  er  doch 


Bucheinband  von  Charles  Meunier 
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meistens  sowohl  für  den  Entwurf 
als  auch  für  die  Ausführung  ver- 
antwortlich. Infolgedessen  macht 
sein  Werk  einen  fertigen  und  ein- 
heitlichen Eindruck.  Meunier  ist 
ein  Meister  all  der  feinen  Einzel- 
heiten seines  Faches  und  ein  höchst 
geschickter  V ergolder . Seine^Kunst 
beschränkt  sich  nicht  auf  den  Ge- 
brauch der  in  Metall  gegossenen 
Werkzeuge,  mit  welchen  die  Fabri- 
kanten solcher  Dinge  dem  Binder 
die  Arbeit  bequem  machen.  Was 
bei  ihm  besonders  auffällt,  ist  die 
wunderbare  Präzision  der  Aus- 
führung und  der  feine  Geschmack, 
mit  welchem  er  seine  Werkzeuge 
handhabt,  so  daß  die  Behandlung 
mit  dem  Gegenstände  des  Ent- 
wurfes zusammenklingt,  und  das 

Bucheinband  von  Charles  Meunier  Talent,  welches  er  zeigt  in  der 

Art  und  Weise,  wie  er  die  Werk- 
zeugarbeit unterordnet,  so  daß  die  Oberfläche  des  Einbandes  eine  echt 
dekorative  und  Ideen  anregende  Wirkung  erhält. 


ARBEITEN  DER  NÜRNBERGER  HAFNER- 
FAMILIE PREUNING  Sfr  VON  ALFRED 
WALCHER  V.  MOLTHEIN  Sfr 


N Heft  10  des  vorigen  Jahrganges  wurde  eine 
Reihe  von  Arbeiten  der  beiden  Nürnberger 
Hafner  Paul  und  Kunz  Preuning,  sowie  ihrer 
Nachfolger  besprochen  und  zum  Teil  auch 
abgebildet.  Bei  dem  großen  Interesse,  welches 
diese  Nürnberger  Gefäßgruppe  einerseits 
dadurch  erhielt,  daß  sie  nahezu  durch  unsere 
letzten  fünfzig  Jahre  irrtümlich  mit  Augustin 
Hirschvogel  in  Verbindung  gebracht  wurde, 
andrerseits  aber  wirklich  verdient,  weil  sie 
zum  Besten  deutscher  Renaissancekeramik 
gehört,  sind  einige  Nachträge  begründet. 

Den  unmittelbaren  Anlaß  hiezu  gibt  eine  Anzahl  Hohlformen  aus  der 
Sammlung  von  Töpfer-  und  Hafnermodeln  des  Verfassers.  Es  sind  aus 
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fein  geschlemmten  Ton  hergestellte 
und  roh  gebrannte  Stücke,  welche  vor 
Jahren  in  Nürnberg,  angeblich  außer- 
halb und  nicht  unweit  des  Tiergärtner- 
tores  aufgefunden  wurden  und  sich 
nunmehr  als  seinerzeitiges  Eigentum 
der  Paul  Preuningschen  Hafnerwerk- 
stätte qualifizieren. 

Unter  den  Porträtmodeln  ist  jener 
mit  dem  Brustbilde  des  Kurfürsten 
Johann  Friedrich  des  Großmütigen 
von  Sachsen  der  bemerkenswerteste. 

Er  ist  wohl  im  Jahre  1547  entstanden 
und  zeigt  uns  den  Besiegten  von 
Mühlberg,  im  einfachen  Rock  ohne 
jedes  Abzeichen  seiner  Würde  — 
nicht  mit  Schwert  und  der  kurfürst- 
lichen Halskette,  wie  wir  ihn  aus  den 
Stichen  und  Holzschnitten  aus  der  Zeit  vor  dem  Jahre  1547  oder  nach  dem 
Jahre  1551  kennen  — sondern  als  Gefangenen  des  Kaisers. 

Aus  diesem  Model  hergestellte  Abdrücke  finden  wir  aufgelegt  auf  den 
uns  bereits  bekannten  Krügen  im  Besitze  des  Freiherrn  Albert  von  Oppen- 
heim in  Köln,  des  Rosgartenmuseums  in  Konstanz  und  des  Kölner  Kunst- 
gewerbemuseums. (Vergleiche  die  Abbildungen  in  Kunst  und  Kunsthand- 
werk, Jahrgang  VII,  Seite  484  bis  487.)  Die  Größendifferenz  zwischen 
Originalmodel  und  Abdruck  entspricht  genau  dem  Schwinden  des  Materiales 
nach  stattgefundenem  Brande. 

Auf  den  vorerwähnten  Krügen  ist  stets  neben  dem  Kurfürsten  Kaiser 
Karl  V.  in  durchaus  nicht  schmeichelhafter  Erscheinung  dargestellt.  Der 
Kaiser  ist  im  Profil,  mit  einfachem  Gewände,  der  schwarzen  Schaube, 
bekleidet  abgebildet.  Auf  dem  Haupte  trägt  er  den  spanischen  faltenlosen 
weichen  Filzhut;  in  der  Rechten  hält  er  die  Handschuhe,  in  der  Linken 
ein  offenes  Schriftstück.  Als  Vorlage  für  diese  Darstellung  kann  ein  dem 
Kranach  nahestehender  und  ,,Plus  oultre“,  der  Devise  des  Kaisers,  über- 
schriebener  Holzschnitt  gedient  haben.  Späte  Blätter,  welche  angeblich 
der  Nürnberger  Hans  Troschel  oder  sein  Sohn  Peter  gestochen  haben 
soll,  sind  wohl  Kopien  nach  dem  vorerwähnten  Kranachschen  Original- 
holzschnitt. 

Wie  wir  Karl  hier  sehen,  erschien  er  den  Nürnbergern  am  16.  Februar 
des  Jahres  1541.  Damals  hat  die  unansehnliche,  oben  geschilderte  Bekleidung 
des  Kaisers  in  der  Reichsstadt  einiges  Befremden  erregt  und  es  könnten  die 
ersten  derartigen  Darstellungen  auf  diesen  Besuch  des  Kaisers  zurück- 
zuführen sein,  wenn  man  diese  Darstellungen  nicht  lieber  mit  dem 
Jahre  1547,  beziehungsweise  1548  in  Verbindung  bringen  möchte. 


Tonmodel  aus  der  Hafnerwerkstätte  des  Paul 
Preuning  in  Nürnberg.  Um  1547  (Im  Besitze 
des  Verfassers) 
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Vergegenwärtigen  wir  uns  hiezu  die 
historischen  Momente  jener  Zeit,  Am 
6.  Juli  1547,  also  zweieinhalb  Monate 
nach  der  für  die  Reformierten  so  un- 
glücklichen Schlacht  bei  Mühlberg, 
hatte  Nürnberg  den  wenig  erwünschten 
Besuch  des  Siegers.  Neue  Einquar- 
tierungen und  damit  neue  Lasten  für 
die  Stadt,  neues  Weh  für  die  Bevöl- 
kerung standen  in  Aussicht  und  hatten 
sich  in  trauriger  Weise  erfüllt.  Alle 
Schichten  des  Volkes  atmeten  daher 
auf,  als  der  Kaiser  nach  zwölftägigem 
Aufenthalt  wieder  mit  seinen  Kriegs- 
völkern und  zahlreichen  Fürsten  die 
Stadt  verließ.  Im  September  desselben 
Jahres  fällt  der  Reichstag  zu  Augs- 
burg und  im  Mai  des  folgenden  das 
berüchtigte  Interim,  mit  welchem  so 
ziemlich  alle  bisherigen  Errungen- 
schaften der  lutherischen  Reformation 
beseitigt  werden  sollten.  Dieser  kaiserliche  Schritt,  die  evangelische  Lehre 
vollkommen  zu  unterdrücken,  rief  in  Nürnberg  die  größte  Aufregung  hervor. 

Genau  in  diese  Zeit  fällt  die  Anfertigung  der  Krüge  mit  den  Bildnissen 
des  Kaisers  und  des  Kurfürsten  in  der  Hafnerwerkstätte  des  Paul  Preuning. 
Und  wie  innig  im  reformatorischen  Sinne  ist  die  Gegenüberstellung  der 
beiden  Brustbilder  gedacht,  durch  die  Wahl  der  für  die  Glasuren  verwendeten 
Farben  der  Kontrast  noch  erhöht!  Der  kalte  bleiche  Spanier,  tief  in  Schwarz 
gekleidet  und  neben  ihm  der  beste  deutsche  Fürst,  barhaupt,  in  hellblauem 
Wams,  ohne  Wehr  und  Waffen.  Die  linke  Wange  des  Kurfürsten  zeigt 
die  deutlich  sichtbare  Narbe  der  ihm  in  der  Schlacht  bei  Mühlberg  mit 
einem  Schwerthieb  beigebrachten  Wunde,  In  solcher  Ausstattung  der 
Gefäße  liegt  etwas  mehr  als  wir  bei  den  sonstigen  Erzeugnissen  damaliger 
Hafner  antreffen  können.  Hier  spiegelt  sich  das  ganze  Fühlen  und  Denken 
der  großen  Masse  des  deutschen  Volkes,  sein  nationales  und  sein  Glaubens- 
bekenntnis, auf  den  Schöpfungen  eines  Handwerkers  wieder.  Mit  seinen 
Gefäßen,  die  sich  die  Nürnberger  zum  täglichen  Gebrauche  auf  den  Tisch 
hinstellen  mögen,  eifert  er  für  ihre  und  seine  Gesinnung  und  ermahnt  sie  mit 
dem  Vergleiche:  ,, Siehe  den  Katholiken  und  siehe  den  eigentlichen  Christen“ 
zur  Gegenwehr.  Wollen  wir  aber  nicht  die  religiöse  Überzeugung  als  aus- 
schließlich leitendes  Motiv  für  die  eigentümliche  Darstellung  der  beiden 
Gegner  gelten  lassen,  so  werden  wir  doch  immerhin  zugeben  müssen,  daß  die 
Fähigkeiten  und  der  Charakter  des  Töpfers  auch  dann  nicht  herabgesetzt 
erscheinen,  wenn  er  damit  in  erster  Linie  spekulative  Zwecke  verfolgte. 


Tonmodel  aus  der  Hafnerwerkstätte  des  Paul 
Preuning  in  Nürnberg.  Um  1548  (Im  Besitze 
des  Verfassers) 
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Tonmodel  aus  der  Hafnerwerkstätte  der  Nach- 
folger des  Preuning.  XVI.  Jahrhundert,  2.  Hälfte 
(Im  Besitze  des  Verfassers) 


Die  beiden  genannten  Brustbilder 
erklären  sich  als  streng  zeitgemäße  Vor- 
führungen und  so  sind  derartig  ausgestattete 
Krüge  vom  Juli  1547  an  nach  aufwärts  zu 
datieren.  Es  ist  aus  der  Gesamtstimmung 
jener  Zeit  erklärlich,  daß  die  antikaiser- 
lichen und  antikatholischen  Tendenzen 
des  Hafners  Preuning  vorläufig  von  den 
maßgebenden  Faktoren  in  der  Stadt  still- 
schweigend geduldet  wurden;  erst  im 
Sommer  1548  mußte  auf  Grund  der  geän- 
derten Verhältnisse,  gegen  seine  Ware, 
weil  sie  noch  kühnere  und  gegen  die 
päpstliche  Kirche  gerichtete  Vorwürfe 
brachte,  Einspruch  erhoben  werden. 

Die  beiden  Porträte  des  Kaisers  und 
des  Kurfürsten  blieben  auch  weiters  dieser 
Gruppe  von  Krügen,  so  daß  wir  selbe 
nach  1560  noch  in  solcher  Ausstattung 
antreffen.  Das  Exemplar  des  Rosgarten- 
museums, auf  welchem  neben  dem  Kur- 
fürsten auch  sein  Verbündeter,  der  Land- 
graf Philipp  von  Hessen  abgebildet  ist,  trägt  das  Jahr  1561.  Die  milde  Be- 
handlung, welche  dem  Kurfürsten  von  Seite  des  Kaisers  zuteil  wurde,  hat 
manches  abgestumpft  und  den  Stadtrat  vonNürnberg  veranlaßt,  Darstellungen, 
welche  geeignet  waren,  Mitleid  für  den  Gefangenen  zu  erregen,  einfach  zu 
verbieten.  So  lehnte  er  unter  anderen  des  Stefan  Hammers  Ansuchen,  das 
Blatt  mit  dem  Bilde  des  Kurfürsten  und  beigedrucktem  Gebet  verkaufen  zu 
dürfen,  ab.  In  gleichem  Sinne  wurde  über  das  Gesuch  des  Briefmalers  Hans 
Weigel  hinsichtlich  des  Blattes  ,,wie  der  Kurfürst  auf  einen  Wagen 
gefahren“  mit  der  Motivierung  ,,weils  nyemandt  nutz“  entschieden. 

Ein  weiterer  Model  der  Preuningschen  Werkstätte  zeigt  ein  tanzendes 
Bauernpaar,  kopiert  nach  einem  Kupferstich  aus  der  Folge  der  Bauern- 
hochzeiter von  Hans  Sebald  Beham.  Der  Künstler  hat  diese  Blätter  1546 
und  1547  gestochen  und  die  einzelnen  tanzenden  Paare  mit  Monatsnamen, 
die  Bauern  mit  Taufnamen  bezeichnet.  Die  Anfertigung  dieser  Hohlform 
fällt  daher  zeitlich,  so  ziemlich  mit  jener  des  Kurfürstenbrustbildes  zusammen 
und  so  schließt  sich  die  Kette  unserer  Beweise,  daß  die  im  Ratsverschluß 
vom  25.  Juni  1548  genannten  Preuningschen  Krüge  jene  sind,  die  wir  so 
lange  dem  Nürnberger  Künstler  Augustin  Hirschvogel  zugelegt  haben. 

Direktor  von  Falke  hat  mich  auf  einen  Krug  im  Frankfurter  Kunst- 
gewerbemuseum aufmerksam  gemacht  und  die  Reproduktion  dieses  Kruges 
verdanke  ich  dem  Direktor  des  genannten  Museums,  von  Trenkwald.  Das 
aus  der  Sammlung  Metzler  stammende  Exemplar  zeigt  uns  vier  tanzende 
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Bauernpaare,  sowie  einen  Flötenbläser  und 
einen  Sackpfeifer,  abwechselnd  auf  blauem 
und  gelbem  Grunde  angeordnet.  Dadurch, 
daß  diesem  Kruge  die  gleichzeitige  Dar- 
stellung des  Crucifixus  fehlt,  erscheint  er 
nicht  als  eines  der  im  vorerwähnten  Rats- 
verschluß verpönten  Stücke  von  der  Hand 
des  abgestraften  Gesellen  Kunz  Preuning, 
sondern  als  Arbeit  des  Meisters  Paul  Preuning. 

Weitere  Hohlformen  (mit  der  Figur  der 
Caritas,  des  Saturnus,  eines  einzelnen  dahin- 
schreitenden Bauern,  mit  Brustbildern  der 
Reformatoren  etc.)  gehören  derselben  Fund- 
stelle, jedoch  späterer  Zeit  und  daher  den 
Nachfolgern  im  Besitze  der  Werkstätte  an. 

Der  Formschneider  dieser  Stücke  ist 
uns  nicht  bekannt.  Auf  der  Rückseite  mehrerer 
Modelle  ist  eine  Marke  in  Form  eines  von 
zwei  schräg  liegenden  Balken  gestützten  und 
von  einem  Balken  überschnittenen  Pfeiles 
eingekratzt;  wohl  das  Besitzerzeichen  der 
Werkstätte  und  nicht  die  Signatur  des  Model- 
schneiders. In  der  einschlägigen  Sammlung 
des  Germanischen  Nationalmuseums  dürfte 
sich  übrigens  wahrscheinlich  noch  das  eine 
oder  andere  Stück  finden  lassen,  denn  der 
Reichtum  an  solchen  Hohlformen,  bestimmt  für  die  Reliefauflagen  der  Krüge, 
war  gewiß  ein  ganz  bedeutender  und  mehrere  hundert  Stücke  zählender. 

Bisher  haben  wir  auf  den  uns  bekannten  Krügen  folgende  Darstellungen 
gesehen: 

Porträte:  Kaiser  Karl  V.,  Ferdinand  I.  und  seine  Gemahlin  Anna, 
Pfalzgraf  Friedrich  II.,  Pfalzgraf  Otto  Heinrich  und  Susanna  von  der  Pfalz, 
Kurfürst  Johann  Friedrich  von  Sachsen,  Landgraf  Philipp  von  Hessen, 
Reformatoren  und  zeitgenössische  Privatpersonen. 

Religiöse  und  biblische  Szenen:  Sündenfall,  Opferung  Isaaks,  die 
Kundschafter,  Anbetung  der  Schlange,  Absoloms  Tod,  verschiedene  Szenen 
aus  der  wunderbaren  Rettung  Jonas  (wobei  die  Figur  des  Jonas  nur  in  einer 
Ausführung  vorkommt,  aber  in  verschiedenen  Stellungen  verwendet  wird 
und  zwar  verkehrt  beim  Sturz  in  das  Meer,  aufrecht  — als  gerettet  ans 
Land  steigend),  Mariens  Verkündigung,  Maria  mit  dem  Jesukinde,  Anbetung 
durch  die  Könige,  Christi  Taufe  durch  Johannes,  Einzug  in  Jerusalem, 
Christus  am  Ölberg,  Kreuzigung,  Kreuzigungsgruppe  mit  Maria  und  Johannes, 
die  beiden  gekreuzigten  Häscher,  Christi  Auferstehung,  Himmelfahrt,  Christus 
als  Salvator,  die  Dreifaltigkeit,  die  Evangelisten  etc. 


Buntglasierter  Hafnerkrug  mit  der  Figur 
der  Fides  (kopiert  nach  der  Plaquette  des 
Peter  Fletner).  Meister  Paul  Preuning, 
Nürnberg,  vor  1550  (Sammlungen  Graf 
Hans  Wilczek) 
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Antike  Mythologie  und  geschicht- 
liche Darstellungen;  Urteil  des  Paris, 
Lucretia  und  so  weiter. 

Allegorische  Darstellungen:  Figur 
der  Temperantia,  Caritas  und  Fides 
(sämtliche  kopiert  nach  der  Plaquet- 
tenserie  der  stehenden  Tugenden  von 
Peter  Fletner). 

Sonstiges:  Bauerntänze  (kopiert 
nach  Hans  Sebald  Beham),  einzelne 
Figuren  im  Zeitkostüm,  Landsknechte, 
Pfeiffer  und  Trommler,  Reiter,  ganze 
Szenen  (Gesellenstechen,  Sau-  und 
Bärenhatz),  die  beiden  Wappen  Nürn- 
bergs, Familien  Wappen,  Reichsadler, 
Kinder,  Putten  und  Genien,  geflügelte 
Engelsköpfe,  einzelne  Tiere  (Hunde, 
Hasen,  Tauben,  Frösche  etc.),  Pelikan 
mit  Jungen,  Rosetten,  das  bekannte 
mit  Blüten  besetzte  Rankenwerk  und 
schließlich  das  stets  wiederkehrende 
Buchenblatt  in  drei,  das  Eichenblatt 
in  sieben  verschiedenen  Formen  und 
Größen. 


Buntglasierter  Hafnerkrug  mit  tanzenden  Bauernpaaren 


Dieses  Eichenblatt,  welches  nahe-  nach  Hans  Sebald  Beham.  Meister  Paul  Preuning, 
zu  auf  jedem  Stück  in  vielfacher  nm  1550  (Kunstgewerbemuseum,  Frankfurt) 

Wiederholung  zu  sehen  ist,  dient  zum  Ausfüllen  kleiner,  sonst  leerer  Flächen 
oder  zur  Belebung  der,  die  größeren  Reliefdarstellungen  umrahmenden 
Ranken  und  Stäbe.  Gewöhnlich  wird  das  einzelne  Blatt  in  solcher  Weise 
verwendet,  selten  ein  ganzer  Zweig  der  Eiche.  Sind  Bäume  darzustellen,  so 
bildet  der  Töpfer  das  Laub  aus  einzelnen  solchen  Blättern,  die  er  über-  und 
aneinander  reiht.  Sammler  haben  bisher  diesem  Blatt  eine  besondere  Bedeu- 
tung zukommen  lassen  und  darin  eine  Marke  des  Töpfers  vermutet  oder  sie 
haben  Analogien  mit  dem  Wappen  des  Adels,  auf  dessen  Bestellung  die 
ersten  derartigen  Gefäße  hergestellt  worden  sein  mögen,  gesucht.  Zu 
solcher  Annahme  bot  das  Wappen  des  Meißener  Geschlechtes  ,, Töpfer“  mit 
einem  einzelnen  Eichblatt  im  Schilde  oder  jenes  der  bei  Reichersberg 
angesessenen  Familie  Aichberger  willkommene  Hand.  Die  Gründe,  welche 
den  Hafner  zur  auffallenden  Bevorzugung  dieses  Blattornamentes  bewogen 
haben,  liegen  jedoch  viel  tiefer.  Als  das  Abzeichen  des  deutschen  Bauern, 
war  das  Blatt  der  Eiche  sein  Feldzeichen  im  Streite  für  sein  Recht,  im 
Ringen  mit  dem  Adel,  im  Kampf  für  seinen  freien  Glauben.  So  sehen  wir  es 
auf  der  Fahne  des  Bauern  im  Titelblatte  zu  P.  Gengenbachs  ,,Der  Bundt- 
schuh“,  gedruckt  1514,  weiters  auf  einem  Flugblatte  vom  Jahre  1525  im 
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Wappen,  welches  zu  Füßen  eines  mit 
dem  Dreschflegel  ausgerüsteten  Bauern 
ruht.  Als  Symbol  der  Glaubensfreiheit, 
Vaterlandstreue  und  der  Anhänglichkeit 
an  den  Kaiser  findet  dieses  Zeichen  in 
der  reformatorischen  Bewegung  häufige 
Verwendung  und  die  Idee,  nur  Gott  und 
dem  Kaiser  Knecht  zu  sein,  wird  durch 
die  Darstellung  des  Gekreuzigten  und 
eines  Eichenzweiges  zum  Ausdruck  ge- 
bracht. 

Die  schönsten  und  besten  Exemplare 
seiner  Krüge  hat  Preuning  am  Krugrande 
mit  einem  mauerartigen,  von  Türmen 
besetzten  Aufbau  ausgestattet.  Neben 
dem  bereits  erwähnten  schönen  Exem- 
plar des  Kölner  Kunstgewerbemuseums 
nennen  wir  hier  noch  den  Krug  der 
Sammlung  Baron  Nathaniel  Rothschilds 
und  jenen  des  Hohenzollern-Museums  in 
Sigmaringen.  Der  erstere  zeigt  uns  in  der 
Krugnische  ein  Nürnberger  Gesellen- 
stechen mit  freistehenden  Figuren,  der 
letztere  hinter  den  oben  angebrachten 
Rundtürmen  kleine  Häuschen,  welche  an 
die  Karthauserzellen  erinnern  und  aus 
denen  vollrunde  Figuren,  wohl  Mönche 
herauslugen  — eine  Darstellung,  die  ver- 
mutlich über  die  strengen  Verpflichtungen 
der  Karthausermönche,  insbesondere  über  das  Gebot  ihrer  vollständigen 
Abgeschlossenheit  von  der  Welt  spottet.  Die  Altgläubigkeit  der  Karthause, 
welche  als  letztes  Kloster  den  Wünschen  des  Stadtrates  auf  halbem  Wege 
entgegenkam  und  die  im  Jahre  1524  durch  die  Klosterväter  erfolgte  Absetzung 
des  evangelisch  denkenden  Priors  Blasius  Stöckel  blieb  eben  den  Reformierten 
in  langer  Erinnerung. 

Als  Vorläufer  der  Preuningschen  Gefäß  type  kann  der  sogenannte  Hoch- 
zeitskrug Luthers  im  Besitze  der  Frau  Susette  Sattler  in  Schweinfurt  gelten. 
Es  ist  ein  einfaches,  nur  mit  Rosetten  belegtes  Exemplar,  auf  dessen  glatter 
Wandung  kein  Geringerer  als  Lukas  Cranach  die  Brustbilder  Luthers  und 
der  Katharina  von  Bora  aufgemalt  hat. 

Wie  lange  der  Hafner  Paul  Preuning  seinem  Handwerk  nachgegangen 
und  wann  er  gestorben  ist,  ließ  sich  bisher  nicht  ermitteln.  Im  IV.  Jahrgang 
des  Kunstgewerbeblattes  publiziert  Hans  Bösch  das  Verzeichnis  der  zu 
Nürnberg  in  der  Zeit  von  1520  bis  1572  verstorbenen  Hafnermeister  auf 


Buntglasierter  Hafnerkrug.  Werkstätte  des  Paul 
Preuning,  Nürnberg,  nach  1550  (Hohenzollern- 
Museum  in  Sigmaringen) 


Basis  des  handschriftlichen  Nürnberger 
Totengeläutbuches,  weiters  aus  einem 
Meisterbuch  der  Hafnerzeche  die  Namen 
der  Meister,  welche  nach  1598  ,, dieses 

Jammerthal  gesegnet  und  in  Gott  seeliglich 
entschlafen  seynd“.  Paul  Preuning  wird 
nicht  genannt  und  es  ist  daher  anzu- 
nehmen, daß  er  zwischen  1573  und  1597 
starb;  das  heißt  soferne  er  dem  Handwerk 
treu  und  Bürger  der  Stadt  geblieben  ist. 

Unsere  Vermutung,  daß  er  mit  dem  von 
Panzer  erwähnten  und  hier  bereits  abge- 
bildeten Handelsmann  Breining  identisch 
sein  könnte,  gewinnt  damit  einige  Wahr- 
scheinlichkeit. 

Schließlich  hatte  ja  häufig  ein  erst 
17 jähriger  Handwerker  seine  Lehrjahre 
bereits  hinter  sich  und  war  die  Er- 
reichung der  Meisterwürde  gewiß  nach 
vier  weiteren  Jahren  dann  möglich,  wenn 
es  sich  um  eines  Meisters  Sohn,  welcher 
dem  Handwerk  seines  Vaters  folgte  und 
daher  ganz  besondere  Vorrechte  besaß, 
handelte.  Der  große  Vertrieb  der  Nürn- 
berger Hafnerwaren  nach  den  deutschen 
und  österreichischen  Ländern  würde  uns 

die  Bezeichnung  „Handelsmann“  voll-  Buntglasiemr  Hafnerkmg.  Werkstätte  des 
° Paul  Preuning,  Nürnberg,  um  1550  (Hohen- 

kommen  rechtfertigen  — es  überkam  zoiiem-Museum  in  sigmaringen) 
an  die  Mitgesellen  der  ,, Handel“,  wenn 

sich  der  Meister  eines  Handwerkes  von  der  Arbeit  und  dem  Berufe 
zurückzog. 

Auch  die  Beziehungen  des  abgestraften  Kunz  Preuning  zum  Meister 
Paul  Preuning  sind  nicht  hinreichend  aufgeklärt.  Er  nennt  ihn  seinen  gewe- 
senen Knecht,  obwohl  das  Verhältnis  erst  zwei  Tage  vor  der  Einvernahme 
und  zwar  durch  die  Flucht  des  Kunz  von  selbst  gelöst  wurde.  Im  Ratsver- 
schluß vom  6.  Juli  1548  wird  daher  Kunz  Preuning  nicht  Knecht,  sondern 
Hafner  genannt. 

Professor  Dr.  F.  Linke  hatte  die  besondere  Güte,  im  chemischen 
Laboratorium  der  Kunstgewerbeschule  des  k.  k.  österreichischen  Museums 
für  Kunst  und  Industrie  die  äußerst  schwierige  und  langwierige  Analyse 
eines  Bruchstückes  von  einem  Kruge  Preunings  für  uns  vorzunehmen.  Der 
Scherben  war  außen  gelb,  weiß,  grün  und  braun,  innen  grün  glasiert  und 
ergab  nach  Abschleifen  der  Glasur  umstehende  chemische  Zusammen- 
setzung. 
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Glühverlust, . . . . 1-28  7o 

Kieselerde,  SiOg 74‘i9  % 

Tonerde,  Al^Og 22-65  Vo 

Eisenoxyd,  Fe^O.,  2-07  % 

Kalk,  CaO 0-21  Vo 

Magnesia,  Mg  O Spuren 


Zusammen 100-40 


Buntglasierter  Hafnerkrug  aus 
der  Werkstätte  des  Paul 
Preuning,  Nürnberg  um  1550 
(Sammlung  Baron  Nathaniel 
Rothschild) 


Zu  dieser  Analyse,  welche  uns  den  in  der 
Werkstätte  Preunings  für  die  Gefäßbildung  ver- 
wendeten Ton  charakterisiert,  bemerkt  Professor 
Linke,  daß  der  Ton  aus  ein  und  demselben  Lager 
in  den  verschiedenen  Schichten  und  an  den  ver- 
schiedenen Stellen  des  Lagers  stets  mehr  oder 
weniger  variiert,  folglich  auch  sämtliche  aus  dem 
Material  eines  Tonlagers  hergestellten  Geschirre 
nicht  die  gleiche  Zusammensetzung  der  Tonsub- 
stanzen aufweisen  können.  Sollte  es  bei  diesen  für 
die  Forschung  gewiß  hinderlichen  Umständen  und 
der  in  aufgeschlos- 


senen, somit  Atmosphärilien  zugänglichen 
Tonlagern  stets  eintretenden  Veränderung 
des  Materiales  möglich  sein,  einen  Kontakt 
der  obigen  Analyse  mit  den,  in  der  Nähe 
Nürnbergs  noch  bestehenden  Tonlagern  her- 
zustellen, so  wäre  damit  Vieles  erreicht.  Wir 
könnten  dann  in  weiterer  Folge  vielleicht  die 
Lage  der  Werkstätte  bestimmen  oder  fän- 
den die  Bestätigung  unserer  Vermutung,  daß 
sie  in  nächster  Nähe  des  Tiergärtnerturmes 
gestanden  ist.  Durch  den  Ausfall  der  Mit- 
arbeiterschaft Augustin  Hirschvogels  an 
dieser  Gruppe  von  Krügen  erleiden  diese 
keinerlei  Einbuße,  wenn  sie  auch  von  ein- 
zelnen bereits  als  des  genannten  Künstlers 
unwürdig  bezeichnet  wurden.  Kulturhisto- 
risch von  besonderer  Bedeutung  so  wie 
manches,  das  uns  das  Handwerk  der  Nürn- 
bergerRenaissance  aus  einer  der  wichtigsten 
Epochen  überliefert  hat,  werden  sie,  nun- 
mehr einem  bestimmten  Meister  endgültig 
zugesprochen,  auch  stets  jenen  Standpunkt 
auf  dem  Gebiete  des  Kunstgewerbes  zu  ver- 
treten haben,  den  sie  mit  Recht  verdienen. 


Buntglasierter  Hafnerkrug  mit  dem  Wappen 
Nürnbergs.  Meister  Preuning  in  Nürnberg, 
um  1550  (Sammlung  Albert  Figdor) 
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ADOLF  VON  MENZEL  VON  LUDWIG 
HEVESI-WIEN  b» 

EUNZIGJÄHRIG,  einer  der  Methusaleme,  die  an 
der  Wiege  des  neuen  Deutschen  Reiches  ge- 
standen, ist  die  ,, kleine  Exzellenz“  am  8.  Februar 
hinübergegangen  in  die  Sphäre  Friedrichs  des 
Großen.  Eine  Art  Überlebender  aus  der  Tafel- 
runde von  Sanssouci,  dem  es  beschieden  ge- 
wesen, die  Zukunft  zu  erleben.  Er  erlebte  sie, 
indem  er  die  Vergangenheit  künstlerisch  ge- 
staltete und  mit  ihrem  Geist  seine  Zeit  nähren 
half.  Er  war  ein  Teil  des  Erinnerungsvermögens 
seiner  Nation,  ein  historisches  Genie,  wie  sein 
Landsmann  Ranke,  der  die  Geschichtschreibung  auf  eine  unverbrüchlich 
reale  Grundlage  stellte.  Nicht  mehr  romantisch  und  romanhaft,  sondern 
wohlverbürgt,  diplomatisch  genau,  naturgeschichtlich  richtig  sollten  sich  die 
Ereignisse  und  Zustände  darstellen.  Verläßlich  wie  ein  Corpus  Inscriptionum 
jenes  dritten  steinalten  Zeitgenossen,  Theodor  Mommsens.  Sie  alle  waren 
Helden  der  induktiven  Methode  und  Bismarck  und  Moltke  nicht  minder.  Von 
den  Realien  ausgehend  führten  sie  erstaunliche  Gebäude  auf,  von  denen 
lange  Zeitalter  geträumt  hatten.  Menzels  Rekonstruktion  des  Zeitalters 
Friedrichs  des  Großen,  in  jenen  Hunderten  von  Darstellungen,  die  bis  auf 
den  letzten  Gamaschenknopf  hinab  so  unwidersprechlich  erscheinen,  wird 
allzeit  als  das  Muster  seiner  Art  anzusehen  sein.  Sie  ist  in  der  Hauptsache 
eine  auf  zahllosen  Minutien  beruhende  Zeichenarbeit.  Das  Jahrhundert  hat 
nur  noch  ein  solches  Zeichengenie  gesehen,  den  Japaner  Hokusai.  Und 
Menzel  war  als  Zeichner  ein  natürlicher  Ausdruck  seines  Volkes,  er  zeichnete 
nicht  minder  preußisch  als  Chodowiecki.  Der  Duft  des  Heimatbodens  war 
seine  Stimmung.  Und  alles  schwillt  von  ,, Intelligenz“,  zuckt  vielmehr  von 
Schärfe,  durchdringendem  Auge,  energischem  Griff,  mathematischem  Ge- 
wissen. Es  gibt  nicht  nur  exakte  Wissenschaft  sondern  auch  exakte  Kunst. 
Und  dazu  war  alles  voll  nationaler  Tendenz,  die  sich  aber  bei  Menzels 
wunderbarer  Organisation  stets  mit  der  künstlerischen  deckte.  Die  unge- 
heure Sachlichkeit  nahm,  wie  sie  ihm  zeitlebens  aus  allen  Fingern  strömte, 
ein  so  zeichnerisch-malerisches  Interesse  und  dabei  einen  persönlichen 
Charakter  an,  daß  jedes  Zollbreit  sein  unverkennbares  Gepräge  trägt.  Daß 
solches  Werk  keiner  noch  so  leistungsfähigen  Abschreibernatur,  sondern 
nur  einem  Schöpfer  gelingen  kann,  ist  klar.  Warum  hätte  sonst  keiner  der 
zahllosen  Historienmaler  und  Illustratoren  des  XIX.  Jahrhunderts,  auch  in 
Frankreich  nicht,  aus  totem  Wust  eine  solche  lebendige  Welt  aufgebaut? 
Ihm  kam  das  alles  von  selbst  und  brachte  er  auch  gleich  alles  mit,  was  zur 
Aktivierung  erforderlich  war,  den  Techniker,  den  Graphiker  von  erstaun- 
licher Beholfenheit,  auf  dessen  Wink  der  Holzschnitt,  die  farbige  und  färb- 
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lose  Lithographie  und  gelegentliche,  experimentell  betriebene  Verfahren  zu 
plötzlicher  Blüte  gelangten. 

Die  große  Menzel-Ausstellung  im  Wiener  Künstlerhause,  zu  seinem 
achtzigsten  Geburtstag,  hat  diesen  zeichnenden  Menzel  der  ersten  Periode 
mit  dem  malenden  der  zweiten  zu  konfrontieren  gewußt.  Er  malte  zwar 
auch  anno  dazumal  und  die  Friedrich-Szenen  in  Berlin,  mit  ihren  blitzenden 
Kronleuchtern  und  spiegelnden  Parkettböden,  sind  für  jene  Zeit  gewiß 
,, brillante“  Malerei.  Aber  dieselben  Motive  haben  doch  in  seinen  Holz- 
schnitten etwas  Urwüchsigeres,  Überzeugenderes.  Er  empfand  von  der 
Zeichnung  aus  und  fügte  die  Farbe  als  ein  Accidens  hinzu.  Als  das  deutsche 
Auge  seine  Farbenfähigkeit  entdeckte,  ging  Menzeln  das  Neue  sofort  in  voller 
Glorie  auf.  Die  Pariser  Weltausstellung  von  1867  hatte  eine  eigene  Augen- 
klinik, wo  graue  Staare  gestochen  wurden.  Auch  unser  Pettenkofen,  der  es 
soviel  weniger  nötig  hatte  als  Menzel,  kam  von  dort  farbiger  zurück.  Dort 
herrschten  damals  Meissonnier  und  Geröme,  die  übersoignierten  Modell- 
maler. Nur  einen  Augenblick  blendeten  sie  den  Wiener  und  Berliner,,  beide 
schüttelten  das  bald  wieder  ab.  Wunderbar  genug,  daß  Menzel,  dessen 
Lebendarstellungen  so  von  Wirklichkeit  strotzen,  durchaus  nicht  der  pein- 
liche Modellpinsler  war,  wie  sein  berühmter  Pariser  Kollege.  Wenn  er  einen 
Hofball  malte  oder  das  Volksgetümmel  Unter  den  Linden  bei  der  Abreise 
des  Königs  nach  dem  Kriegsschauplatz,  so  kam  doch  das  Meiste  aus  seinem 
fabelhaften  Sachengedächtnis,  es  saß  ihm  längst  im  Augenhintergrunde  und 
im  Handgelenk.  Aber  er  war  ein  solcher  Immerzeichner,  Tag  und  Nacht, 
mit  beiden  Händen,  sogar  im  Eisenbahncoupe,  daß  er  Archive  von  Notizen 
aus  der  Wirklichkeit  besaß,  die  er  dann  nach  Belieben  in  seine  Augenblicks- 
bilder streuen  konnte.  Menzel  als  Notizenmacher,  mit  dem  winzigen 
Skizzenbüchlein  sich  zwischen  Courschleppen  hin  und  wieder  schlängelnd, 
Toilettendetails,  Orden,  Profile  und  Geberden  fixierend,  war  ja  ein 
Berliner  Typ,  auf  den  man  stolz  war.  In  seinen  Szenen  aus  dem  Leben  der 
Massen  lebt  ein  photo-stenographischer  Reportergeist,  der  ganz  von  unserer 
Zeit  ist.  Selbst  das  kaum  mehr  Haschbare  hascht  er,  lange  vor  Erfindung 
des  snap-shot;  man  erinnere  sich  nur  an  seine  kleinen  Windstudien 
mit  allen  den  grotesken  Kampfstellungen,  die  der  Sturm  den  Leutchen  und 
ihrer  Toilette  aufzwingt.  Er  war  in  unserer  Zeit  der  früheste,  der  diese 
Dinge  so  scharf  beachtete,  lange  bevor  moderne  Husch-Husch-Meister  sich 
ihnen  widmeten  und  ihr  Gedächtnis  auf  Nachbilder  übten.  In  so  manchem 
war  er  so  voraus;  in  Auffassungen  und  Einkleidungen,  im  Anschneiden 
neuer  malerischer  Gebiete.  Man  erinnere  sich  an  den  Lärm,  den  seine  stark 
semitisch  gefärbten  Szenen  aus  den  Evangelien  erregten.  Auf  diesen  Lärm 
hatte  er  es  natürlich  dabei  gar  nicht  abgesehen  gehabt,  sondern  war  bloß 
einem  augenblicklichen  Wahrheitstik  gefolgt.  Dann  sprang  er  davon  wieder 
ab.  Oder  wie  neu,  wie  groß,  wie  stark  war  seine  Vision  von  der  Arbeit,  vom 
Arbeiter  des  eisernen  Zeitalters  in  seinem  „Eisenwalzwerk“  (1875).  Ihm 
reizte  dabei  gewiß  nicht  das  sozialistische  Moment,  sondern  das  malerische ; 


ADOLF  VON  MENZEL 


ORIGINALHOLZSCHNITT  VON  KARL  JOCZA  IN  BERLIN 

VERLAG  VON  FISCHER  & FRANKE  IN  DÜSSELDORF 


■KUNST  UND  KUNSTHANDWERK. 


1905 


DRUCK  DER  K.  K.  HOF-  UND  STAATSDRUCKEREI 


145 


denn  er  war  immer  zu  allererst  Künstler.  Kam  dann  etwa  noch  so  ein  be- 
sonderes, auch  in  seinen  Zeichenmuskeln  arbeiterhaft  rumorendes  Element 
hinzu,  so  ließ  er  sichs  ja  gern  gefallen.  Bewunderungswürdig  ist  es,  daß  er  so 
bald  nach  seiner  koloristischen  Schwenkung  einen  solchen  Höhepunkt 
erstieg  wie  in  dieser  malerischen  Epopöe  der  Arbeit,  mit  dem  hochdrama- 
tischen Moment,  wenn  die  schwarzen  Männer  mit  der  weißglühenden 
„Luppe“  hantieren.  Die  Glas-  und  Eisenkonstruktion  des  Schauplatzes,  der 
feurige  Brodem  innen  und  die  graue  Tageskälte  außen,  das  Spiel  der 
glühenden  Höllenreflexe,  die  unbewußt  heroische  Gebärde  der  Figuranten, 
das  alles  war  damals  neu.  Es  ist  viel  nachgeahmt,  nie  überboten  worden. 
Dieses  große  Bild  ist  eines  der  Hauptwerke  der  deutschen  Malgeschichte. 

Es  ist,  wenn  man  will,  der  Punkt,  an  dem  sich  Menzel  mit  Böcklin 
berührt,  weil  Phantastik  und  Tatsächlichkeit  so  wundersam  Zusammen- 
treffen. Der  ästhetische  Wendepunkt  des  Jahrhunderts  war  erreicht.  Er  war 
herbeigeführt  durch  die  schmerzlich-fruchtbare  Reibung  zweier  entgegen- 
gesetzter Gefühlsrichtungen  und  Denkweisen.  Einerseits  das  realistische 
Muß  der  Entwicklungen  einer  Wirklichkeit,  die  ihre  Stunde  nahen  fühlte,  und 
andrerseits  die  poetische  Laune  eines  Idealismus,  der  ebenso  unausrottbar 
zum  Untergrund  des  deutschen  Wesens  gehört.  Der  kategorische  Norden 
hat  das  Seine  beigesteuert  und  der  unverantwortliche  Süden,  die  deutsche 
Malerei  des  Jahrhunderts  hat  ihren  borussischen  und  ihren  alemannischen 
Pol.  Die  englischen  Präraffaeliten  hatten  gedacht,  beides  zu  vereinigen  und 
in  einer  Phantasiewelt  abschriftlich  naturwahr  sein  zu  können.  Das  Ergeb- 
nis war  ein  amphibisches,  eine  künstliche  Kunst.  Das  Menzelsche  und  das 
Böcklinsche  Weltbild  sind  zwei  ganz  verschiedenartige  Schöpfungen,  als 
könnten  sie  sich  niemals  vereinen,  und  darum  jedes  wahr  und  echt.  Im 
Grunde  aber  ergänzen  sie  sich  doch  in  einem  Verhältnis  wie  das  Positiv 
zum  Negativ,  das  uns  der  optische  Apparat  liefert.  Das  eine  ist  die  Bedin- 
gung des  anderen. 

Es  ist  in  diesem  Augenblicke  und  an  dieser  Stelle  gewiß  nicht  notwen- 
dig, eine  eigentliche  Analyse  oder  auch  nur  Synopsis  des  Menzeischen 
Werkes  zu  versuchen.  Menzel  war  unter  den  Künstlern  einer  der  lebendigsten 
im  Bewußtsein  seiner  Zeit.  Jeder  Kunstausstellungsbesucher  hat  ihn  Punkt 
für  Punkt  miterlebt.  Wer  erinnert  sich  nicht  an  das  Aufsehen  seines  ,, Eisen- 
walzwerks“? Wer  nicht  an  seine  Boulevardecke  mit  dem  gelben  Omnibus 
in  der  Mitte  eines  Pariser  Gewühls,  dessen  Einzelheiten  bis  ins  Lupenhafte 
gingen?  Oder  an  das  ruhige  breite  Farbenwesen  seiner  ,, Piazza  d’  Erbe“  in 
Verona,  wo  er  einem  wirklichen  Koloristen  so  ähnlich  sieht?  Oder,  von 
irgend  einer  Berliner  Reise  her,  an  die  dortigen  frühen  und  späten  Galerie- 
stücke, darunter  jene  große  Königsberger  Krönung,  mit  ihren  vielen  Porträts 
im  hellen  Tageslicht  und  dem  heißen  Bemühen,  Ton  zu  haben,  der  sich  doch 
nicht  einstellen  will.  Er  hat  sich  überhaupt  nicht  eingestellt.  Das  „Walz- 
werk“ war  ein  mächtiges  Aufflammen  seiner  ganzen  Natur,  einmal  und  nicht 
wieder.  Die  Folgerungen  blieben  aus.  Selbst  in  der  herrlichen  Prozession 
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zu  Gastein  ist  es  eher  wieder  zurückgesunken  in  die  eigene  Halbvergangen- 
heit. Kraft-  und  Prachtstücke  Menzelscher  Farbe,  obgleich  sie  immer  zäh 
bleibt,  gibt  es  ja,  man  erinnere  sich  bloß  an  die  Reihen  virtuoser  Gouachen, 
aber  eine  Spur  von  dem,  was  die  Jetzigen  unter  Licht  und  Luft  verstehen, 
ist  darin  nicht.  Der  farbige  Impressionismus  blieb  ihm  fremd,  im  Unqualifizier- 
baren  der  reinen  Stimmung  fand  er  sich  nicht  zurecht.  Der  Traum,  die 
Ahnung,  all  der  Schwindel  der  Sinne,  an  dem  sich  das  letzte  Jahrzehnt 
romantisch  beduselt  hat  — lauter  an  sich  wahre  ästhetische  Werte  — 
lagen  jenseits  seiner  Sphäre.  Er  hatte  die  großen  klaren  Augen  der  reinen 
Vernunft. 


AUS  DEM  WIENER  KUNSTLEBEN  h»  VON 
LUDWIG  HEVESI-WIEN  Sfr 

Amateurkunst.  Ein  vornehmes  Damenkomitee,  mit  Gräfin  Maria  Theresia 
Harrach  an  der  Spitze,  veranstaltete  im  Hagenbund  zu  wohltätigem  Zweck  eine 
Amateurkunstausstellung,  die  ein  großer  Erfolg  wurde.  Von  einer  früheren  ähnlichen  Schau- 
stellung her  weiß  man,  daß  in  hohen  und  sehr  hohen  Kreisen  reger  Kunstsinn  herrscht 
und  sogar  eine  Menge  Talent  vorhanden  ist.  Man  könnte  von  einer  Künstlergenossenschaft 
in  partibus  sprechen.  Mehrere  Herrschaften  haben  sich  ihre  Sporen  sogar  auf  den  Kampf- 
plätzen der  Professionals  längst  verdient.  Braucht  man  auf  die  stark  gestimmten,  von 
eigenem  Marinegeist  belebten  Seebilder  des  Erzherzogs  Karl  Stephan  erst  noch  zu  ver- 
weisen? Oder  auf  die  eindringlich  studierten  und  farbenechten  Blumenstücke  der  Erz- 
herzoginnen Maria  Josepha  und  Maria  Theresia,  denen  sich  die  pastös  in  Farbe  gesetzten 
der  Fürstin  Albert  von  Thurn  und  Taxis  anschlossen.  Jeder  Kunstfreund  kennt  das  frische 
Talent  der  Gräfin  Deym-Harnoncourt  für  das  Tierstück,  das  des  Fräuleins  Elisabeth  von 
Kallay  für  das  Porträt  (diesmal  ein  brillant  gegebenes  ihrer  Schwester).  Bei  Hofe  wird  der 
Malerei  nach  wie  vor  viel  Zeit  und  Lust  gewidmet.  Die  Erzherzoginnen  Marie  Valerie, 
Elisabeth  Clotilde  (treffliche  Landschaften  in  Kohle)  und  Isabella  (Amateurphotographien 
von  künstlerischem  Schick)  brachten  sehr  gewürdigte  Arbeiten.  Herzogin  Maria  Antonia 
von  Parma  stellte  balzende  Auerhähne  vor  feinem,  landschaftlichem  Hintergründe  mit  fast 
naturgeschichtlicher  Akkuratesse  dar.  Selbst  die  über  achtzigjährige  Doyenne,  Herzogin 
Adelgunde  von  Modena,  fand  sich  noch  mit  zierlichen  kunstgewerblichen  Malereien  ein. 
Manche  der  Herrschaften  schöpfen  direkt  aus  ihrem  Leben  und  Treiben.  Graf  Karl  von 
Abensperg  und  Traun  etwa,  der  das  Leben  des  Rehbockes  in  einer  Reihe  famoser  farbiger 
Zeichnungen  darstellte.  Oder  sie  kommen  durch  besondere  Umstände  zur  Kunstübung, 
wie  Graf  Herbert  Schaaffgotsch,  dem  eine  lästige  Krankheit  Muße  gab,  vielbelobte  Intarsien- 
möbel mit  jagdlichen  Darstellungen  zu  schaffen.  Den  ehrlichen  Ernst,  mit  dem  die  Natur 
von  manchen  studiert  wird,  kennzeichnen  unter  anderem  die  großen  farbigen  Laub-  und 
Obststudien  der  Prinzessin  Hedwig  Windisch-Graetz.  Die  Landschaft  ist  wohl  der  be- 
liebteste Tummelplatz  der  Talente.  Sie  wird  mit  großer  Mannigfaltigkeit  gesehen  und 
behandelt.  Gräfin  Czernin-Schönburg  ist  voll  lyrischer  Stimmung  und  trifft  die  Feinheiten 
der  Töne  in  Luft  und  Schauplatz  mit  erstaunlicher  Zartheit.  Auch  ihr  Bildersehen  in  der 
weiten,  unbegrenzten  Natur  ist  hervorragend.  Gräfin  Schönborn-Chotek  überraschte  mit 
der  Farbenglut,  die  sie  einem  Abend  am  Meere  zu  geben  wußte.  Prinzessin  Taxis-Hohen- 
lohe, die  auch  durch  ihr  gründliches  Köpfe-  und  Aktstudium  Respekt  einflößt,  war  in  einer 
Ginsterstudie  bei  Duino  von  einer  ganz  modernen  Kraft  und  Kühnheit  der  Farbe.  Gräfin 
Coudenhove  hatte  ein  luftiges  Prager  Dächermotiv  von  ungewöhnlicher  Bravour.  Gräfin 
Bertha  Kuenburg-Stolberg  wirkte  durch  die  Eigenart  einer  panoramischen  Auffassung, 
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wogegen  Artur  Ritter  von  Polzer  in  seinen  tieftonigen  Landschaften  fast  an  die  moderne 
Altväterlichkeit  Haiders  erinnerte.  Er  und  der  Abgeordnete  Alfred  von  Skene,  der  die 
mährische  Landschaft  mit  großer  Wahrheit  behandelt,  ragen  als  Flügelmänner  hervor. 
Poesie  ist  in  den  anziehend  stilisierten  Meerbildern  der  Gräfin  Thun-Salm,  ein  kecker 
Farbengeist  in  den  hingesprenkelten  Ansichten  der  Gräfin  Paula  Revertera,  deren  Tiber- 
motiv aber  von  einem  vornehmen  Hauch  beseelt  scheint.  Im  Interieur  waren  Gräfin 
Czernin-Schönburg,  und  zwar  mit  modernem  Stimmungsexperiment,  Gräfin  Gabriele 
Attems,  Fürstin  Windisch-Graetz-Auersperg  (,,Nach  der  Messe“),  Fürstin  Wilhelmine 
Auersperg  und  Mrs.  Soden  (pompejanisch)  besonders  vermerkt.  Mehrere  Damen  ragen 
jetzt  sogar  im  lebensgroßen  Porträt  hervor;  neben  Fräulein  von  Kallay  namentlich  Gräfin 
Margarethe  Seilern,  die  dabei  selbst  den  großen  Apparat  bewältigt,  in  Studienköpfen 
Gräfin  Ahlefeld-Laurig,  Gräfin  Marie  Oberndorf  und  Gräfin  Lippe-Pallavicini,  in  der 
Radierung  Baronin  Löwenthal-Maroicic  (Porträt  des  Unterrichtsministers  Ritter  von  Hartei). 
Einige  Damen  haben  auch  eine  frische  humoristische  Ader;  die  Sammlung  lustiger  Ansichts- 
karten der  Gräfin  Deymm-Harnoncourt  und  das  Maikäfer-Tennis  der  Baronin  Rosa  Haan 
erregten  viel  Heiterkeit.  Prinzessin  Marie  Auersperg  ist  eine  stramme  Federzeichnerin 
sowohl  im  Tierstück  als  auch  im  Impromptu  von  der  Straße.  In  der  Plastik  hielten  drei 
Damen  unbestritten  den  ersten  Rang:  Baronin  Haas-Wächter  mit  der  charaktervoll 
gegebenen  lebensgroßen  Büste  des  Grafen  Schönborn,  Präsidenten  des  Verwaltungs- 
gerichtshofes, Gräfin  Schlick-Hohenlohe  mit  einem  patinierten  Bauernkopf  von  energi- 
scher Modellierung  und  einem  im  Reliefprofil  tadellos  rein  gegriffenen  Knabenporträt, 
dann  Fräulein  Margarethe  Dreher  mit  einer  wirklich  reizenden  weiblichen  Porträt- 
statuette von  antikisierendem  Wurf.  Schließlich  bekundete  Mrs.  Bellamy  Störer,  Gemahlin 
des  amerikanischen  Botschafters  (deren  feines  Porträt  von  Prinzessin  Taxis-Hohenlohe 
gleichfalls  die  Ausstellung  schmückte)  ihre  ungewöhnliche  Begabung  für  plastische  Klein- 
kunst. Ihre  Vasen,  Teller  und  Statuetten  von  meist  phantasievoller  Erfindung  sind  ganz 
aparte  Sachen  und  dabei  die  polychrome  Behandlung  der  Bronze,  die  sie  mit  Edelsteinen 
und  Perlen  pointiert,  so  originell,  daß  die  Künstlerin  sogar  schon  auf  großen  Ausstellungen 
Medaillen  errungen  hat. 

Sezession.  Die  22.  Ausstellung  der  Sezession  bot  dem  Wiener  Publikum  einen 
sehr  dankenswerten  Überblick  der  modernen  Plastik.  Das  Gemalte  beschränkte  sich 
bloß  auf  das  farbige  Ornament,  mit  dem  Architekt  Leopold  Bauer  die  übersichtlich  geglie- 
derten Räume  geschmückt  hatte,  bei  einer  Ausstellung  meist  farbloser  Werke  gewiß  mit 
voller  Berechtigung.  Die  beiden  Hauptwerke  waren  Max  Klingers  ,, Drama“  und  Eduard 
Hellmers  Kastaliabrunnen  für  den  Arkadenhof  der  Universität.  Klingers  Werk  ist  eine 
ganz  persönlich  und  ganz  bildhauerisch  geartete  Schöpfung,  in  der  das  Publikum  sozu- 
sagen den  Identitätsnachweis  vermißte.  Warum  Drama?  fragte  es.  Nun  dieser  Name  — 
da  das  Kind  doch  einen  Namen  haben  muß  — fand  sich  erst  nachträglich  ein;  man 
weiß  ja,  daß  der  Künstler  ursprünglich  an  den  Kampf  der  Buren  dachte  (,,Boerorum  belli 
imago“  schrieb  er  gelegentlich  mit  Bleistift  an  den  Sockel  eines  Abgusses).  Dann  schien 
ihm  dies  doch  wieder  zu  novellistisch,  Tagesneuigkeit  in  Marmor,  und  er  sagte  einfach 
„Drama“.  Sind  doch  darin  die  Grundelemente  des  Dramas:  angespanntes  Handeln,  die  Ab- 
spannung im  Leiden  und  die  leise  Stimmung  des  Mitleids  in  drei  vollgültigen  Gestalten 
gleichsam  auf  ihren  einfachsten  Ausdruck  gebracht.  Für  den  Bildhauer  als  solchen  ergab 
sich  das  fernere,  rein  formale  Problem:  zwei  Figuren  im  wirksamsten  Gegensatz,  eine 
wagrecht  hingestreckte  unter  einer  mächtig  zusammengeknäuelten ; die  dritte,  das  sitzende 
Mädchen,  ergab  sich  ihm  erst  hinterher  aus  dem  Größenverhältnisse  des  Blockes.  Man 
könnte  sagen:  als  er  den  Block  durchsuchte,  fand  er  darin  statt  zweier  Figuren  drei. 
(Solches  Finden  im  Blocke  sah  man  auch  an  Hugo  Lederers  vorzüglichem  ,, kauerndem 
Mädchen“,  wo  das  Problem  gelöst  schien,  das  Material  mit  möglichst  geringem  Verlust  an 
Spänen  auszunützen,  wie  Michelangelo  beim  David.)  Wie  Klinger  seine  Figuren  eindringlich 
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durchgestaltet,  weiß  man.  Auch  daß  dabei  immer  ein  Element  von  Überraschung  kund 
wird,  da  er  die  menschliche  Form  aus  dem  eigenen  augenblicklichen  Gefühl  heraus  zu 
modellieren  liebt.  Das  ist  seine  plastische  Lyrik,  die  ihn  nie  schematisch,  nie  langweilig 
werden  läßt.  Gewisse  Dinge  werden  übrigens  bei  ihm  immer  wieder  bewundert.  So  seine 
Rückenansichten.  Hier  gibt  er  wieder  drei  ganz  verschiedene  Rücken,  jeder  ein  Charakter 
für  sich,  mit  anatomischen  Mitteln  ausgedrückt.  Das  Brunnenwerk  Hellmers  ist  hinter  den 
Erwartungen  zurückgeblieben.  Der  griechischen  Inschrift  am  Sockel  entsprechend  („Schlaf 
ward  mir  zum  Traum,  Traum  ward  mir  zur  Erkenntnis“)  scheint  dem  Künstler  ein  seherhafter 
Wachtraum  vorgeschwebt  zu  haben,  dessen  Bann  ihn  jedoch  selbst  zu  sehr  fesselte.  Die 
sitzende  Mädchenfigur  hat  dadurch  die  Starrheit  der  ägyptischen  Syenit-  und  Basaltstatuen 
bekommen.  Dabei  folgt  ihr  aber  das  Gewand  nicht  ausdrucksvoll  genug;  es  müßte  gleich- 
falls den  großen  architektonischen  Stil  einer  solchen  Marmorstatue  haben.  Der  Sockel  ist 
ganz  mißlungen  und  für  das  Brunnenbecken  ist  dem  Künstler  nichts  analog  Großes 
eingefallen.  Eine  mächtige  eherne  Schlange,  die  auf  der  Plinthe  einfach  um  den  Sockel 
hergelegt  ist,  wirkt  unvermittelt  als  Fremdkörper.  An  eine  Wiener  Kastalia  erinnert 
bloß  der  moderne  Kopf,  die  Starre  abgerechnet.  Neben  diesen  großen  Werken  hat  der 
Brüsseler  Jules  Lagae,  für  Wien  neu,  am  meisten  angesprochen.  In  einer  Reihe  von 
Porträtbüsten  zeigte  er  sich  als  ungewöhnlicher  Charakteristiker,  mit  dem  instinktiven  Griff 
nach  der  Hauptsache  und  einem  eigenen  Sinn,  aus  jedem  Kopf  das  ihm  zu  Grunde  liegende 
Schema  wie  eine  plastische  Formel  herauszufinden.  Auch  eine  Gruppe  „Mutter  und  Kind“ 
und  noch  anderes  stand  auf  gleicher  Höhe,  zum  Teil  bei  stärkerer  Betonung  des 
Malerischen.  Die  Pariser  Beiträge  der  Ausstellung  gingen  bis  in  die  vorletzte  Generation 
zurück;  zu  Barrias,  Falguiere  und  Dalou.  Nach  heutigen  Begriffen  stecken  sie  zu  tief  im 
Modell  und  die  beiden  ersten  auch  im  Salon;  Dalou  aber,  der  sich  auf  das  große  Denkmal 
einrichtet,  verliert  sich  im  Aufgebauschten  und  Ausgestopften.  Die  jüngere  Generation  hat 
doch  weit  mehr  Stil  und  geht  dem  Allerweltseffekt  aus  dem  Wege.  Bemerkenswert  war 
übrigens  Falguieres  mit  einer  in  trockener  Schärfe  charakterisierten  Marmorbüste  Quesnay  de 
Beaurepaires  aus  dem  Dreyfus-Prozeß.  Aus  dem  Kreise  Rodins  gefielen  Desbois  (,, Femme 
ä l’arc“)  und  Bourdelle.  Dann  die  neueren  Tierplastiker  (Riehe,  auch  der  Berliner  Gaul). 
Noch  zwei  Große  des  Auslandes  machten  (selbstverständlich)  Figur:  Meunier  mit  einem 
tief  durchbosselten  bronzenen  Christuskopf  und  einer  großen  Arbeiterfigur  in  Original- 
bronze vom  ,, Denkmal  der  Arbeit“.  Dann  Hildebrand  mit  einer  marmornen  Mädchenbüste 
von  innigem  Formgefühl,  bei  doch  wenig  geschickter  Behandlung  der  hier  wichtigen  Haar- 
massen und  anderer  Einzelheiten.  Die  Welschen  haben  eben  die  schreckliche  Virtuosität 
voraus;  der  Deutsche  fürchtet  gleichsam,  daß  sie  wirklich  schrecklich  werden  könnte.  Unter 
den  Wiener  Beiträgen  wurde  die  etwas  weichliche  Marmorbüste  des  Ministers  v.  Hartei, 
von  Frau  Ries,  doch  sehr  gewürdigt.  Dann  die  frischen  Arbeiten  von  Mestrovic,  Hanak, 
Müllner;  eine  Stilbüste  Metzners  nicht  zu  vergessen. 

SAMMLUNG  MILLER  ZU  AICHHOLZ.  Zu  wohltätigem  Zwecke  hat 
einer  der  bestbekannten  Wiener  Sammler,  Herr  Eugen  von  Miller  zu  Aichholz,  im  Salon 
Pisko  seine  schönen  Pettenkofen  und  Rudolf  Alt  zur  Ausstellung  gebracht.  Von  den  rund 
100  Nummern  gehören  14  Alt  an.  Sämtlich  früheste  Jahrgänge,  bis  1833  und  1835  zurück. 
Ansichten  aus  Venedig,  Rom  (Capitol),  Neapel  im  leuchtenden  Blau  von  Himmel  und 
Wasser,  durch  einen  wahren  Emailglanz  bestechend,  dabei  jedes  i bis  aufs  Tüpfelchen 
genau  gegeben.  Es  sind  äußerst  liebenswürdige  Denkmale  einer  übersorgsamen  Zeit,  in 
der  noch  ein  Nachklang  von  Wigandschen  Dosenveduten  zu  stecken  scheint.  Ein  Kabinett- 
stück geradezu  ist  ein  ,,Spalato“  bei  Mondschein,  von  wundervoller  Klarheit,  aus  der 
sich  ein  echt  romantischer  Gebäudeschatten  aufreckt.  Zwei  kleine  Studien  (Hallein, 
Wien  1859)  zeigen  Alts  erstaunliche  Kunst  in  der  Wiedergabe  eines  Gewimmels  von 
Kleinigkeiten  und  eine  Ecke  des  Josefsplatzes  seine  unerreichte  Gebäudeplastik  im  kleinen. 
Dazu  kam  noch  das  unvergessene  Prachtstück  ,, Dürnstein“  von  1841,  das  leuchtet  wie 
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goldbrauner  Samt  in  der  Sonne.  Pettenkofen,  der  mit  Miller  innig  verkehrt  hat  und  mit  ihm 
oft  in  Italien  gereist  ist,  steht  in  seiner  Sammlung  groß  da.  Für  den  Kenner  haben  gewisse 
meisterhafte  Vorstudien  zu  berühmten  Bildern  ein  besonderes  Interesse.  So  das  kostbare 
Stimmungsbild  zum  ,, Duell  in  der  Au“,  das  Schwarz-Weiß  zur  venezianischen  ,, Näherin“. 
Zwei  große,  genial  aus  dem  Ärmel  geschüttelte  Licht-  und  Luftszenen  mit  Zigeunern  und 
aus  dem  Bade  laufenden  Burschen  sind  als  Bilder  gar  nie  ausgeführt  worden,  in  diesem 
Zustande  der  Improvisation  aber  von  größtem  Reiz.  Großes  Vergnügen  gewähren  auch 
zahlreiche  Interieurs  in  Kohle  und  Kreide;  der  Raum  als  solcher  und  sein  besonderes 
Licht  gibt  schon  ein  Bild,  und  mit  welchen  eigentümlichen  Ausstattungs-  und  Staffagen- 
sinn sind  sie  belebt!  Manche  sind  im  Fluge  entstanden,  auf  der  Reise  (nach  Italien  etwa); 
da  war  Pettenkofen  der  reine  Stenograph.  Venedig  hat  manches  kostbare  Blatt  geliefert. 
Ein  Blick  über  die  Dächer  und  Schornsteine,  bei  weitem  durchleuchtetem  Grau  des 
Himmels,  ist  besonders  schön.  Dann  der  Niederblick  in  die  tiefe,  schmale  Calle  dei 
Fuseri,  vom  Goethe-Zimmer  im  Hotel  Viktoria  aus.  Auch  der  wohlbekannte  ,, Apotheker“ 
(richtiger  Provisor)  aus  Venedig  erscheint  wiederholt,  einmal  auf  einem  lustigen  Aquarell, 
wo  er  gerade  eine  Flüssigkeit  übergießt.  Die  ungarischen  Stoffe  kommen  selbstverständlich 
auch  herangewimmelt.  Brillante  kleine  Farbenszenen  vom  Markt  in  Szolnok,  aber  auch 
ganz  schlichte,  unendlich  wahre  Zeichnungen.  Ein  paar  Stegreifblättchen  aus  dem  unga- 
rischen Krieg,  mit  etlichen  Tropfen  Farbe  und  viel  Wasser  über  die  Bleistiftskizze  hin- 
gewaschen, sind  von  erstaunlichem  Sonnenschein  und  Staubduft.  Die  Ausstellung  hat  viel 
Vergnügen  gemacht  und  der  kundige  Sammler  sich  dabei  auch  als  Erläuterer  Lorbeeren 
geholt. 

Moderne  Radierungen.  ImHagenbund  erregte  eine  ungemein  reich- 
haltige Ausstellung  moderner  Radierungen,  meist  aus  den  Beständen  der  Dresdener 
Hofkunsthandlung  Arnold,  große  Aufmerksamkeit  und  wuchs  sich  sogar  zu  einem  Ver- 
kaufserfolg heraus.  Obenan  stand  Whistler  mit  jetzt  teuer  bezahlten  Blättern  aus  seiner 
sachlich  zeichnenden  detailreichen  Frühzeit  (Themsebilder)  und  auch  späteren  aus  der 
venezianischen  Ton-  und  Hauchzeit,  bei  denen  oft  jeder  einzelne  Abdruck  ein  monotyp- 
artiges Unikum  von  Eigenhändigkeit  wurde.  Wahre  Kuriositäten  sind  das  kleine  Blatt  der 
Flottenschau  bei  dem  Jubiläum  der  Königin,  mit  fast  nichts  als  Raum,  hinter  dem  ein 
Gewimmel  von  Winzigkeiten  stattfindet  und  dann,  als  Gegensatz,  das  ,, Gewitter“,  wo  die 
furiose  Nadel  förmlich  Gewaltstreiche  macht.  An  Whistler  schlossen  sich  sein  Schüler 
Mortimer  Menpes,  der  ihn  wiederholt  porträtiert  hat,  und  sein  Nachtreter  Josef  Pennell, 
der  übrigens  als  Federzeichner  für  Architekturen  origineller  ist.  Dann  Sir  F.  Seymour 
Haden,  Whistlers  Schwiegervater,  der  berühmte  Chirurg,  dessen  Radiermotto  war:  Kein 
Strich  zu  viel!  Eine  andere,  natürlich  schwer  koloristische  Note  schlägt  Frank  Brangwyn, 
der  feurige  Maler  an,  wieder  eine  andere,  viel  an  Dürer,  Rembrandt  und  Goya  streifende, 
der  phantasievolle  und  doch  realistische  Alphonse  Legros  (,, Totentanz“  u.  a.).  Sir  Charles 
Holroyd,  R.  Goff,  F.  Burridge,  Alfred  East,  E.  Monk,  W.  Strang  waren  gut  vertreten. 
Mancherlei  Persönliches  in  Anschauungen  und  Manieren.  Welche  Kinder  sind  wir  im 
Vergleich  zu  dieser  Entwicklung. 


KLEINE  NACHRICHTEN 

Die  „heilige  FAMILIE“  von  BOTTICELLI.  D«  wer  abgeWldete 

,, Heilige  Familie“  von  Sandro  Botticelli  ward  vor  einigen  Wochen  in  Christies  Auktions- 
räumen an  die  bekannte  Firma  von  T.  Agnew  & Son  um  52.500  Kronen  verkauft.  Das  Bild 
stammt  aus  der  Sammlung  des  Grafen  Dudley,  von  welcher  es  in  den  Besitz  des  verstorbenen 
Mr.  Wickham  Flower  überging.  Obgleich  es  in  keiner  Liste  der  authentischen  Werke 
des  florentinischen  Meisters  zu  finden  ist,  hat  das  Bild  gewisse  Züge  und  ist  von  so 


berückender  Schönheit,  daß  man  es  kaum  für  eine  bloße  Bottega-Arbeit  halten  kann.  Die 
Gesichtszüge,  sowohl  der  schwermütig  anmutigen  Madonna,  als  des  heiligen  Joseph  und 
Johannes  des  Täufers  weisen  entschieden  auf  Botticelli  hin.  In  Botticellis  ,, Anbetung  der 
Heiligen  Drei  Könige“  in  der  Uffizi-Galerie  ist  ein  Joseph,  der,  obwohl  er  dort  steht, 
während  er  in  unserem  Bilde  sitzt,  in  der  Stellung  und  in  den  Zügen  große  Ähnlichkeit 
aufweist.  Daß  das  Bild  nicht  von  Filippino  Lippi  ist,  dessen  Tondi  häufig  mit  Botticellis 
verwechselt  werden,  geht  aus  dem  Kopfe  des  Johannes  hervor,  der  in  Filippinos  Bildern 
stets  ein  verwildertes,  halb  wahnsinniges  Aussehen  hat.  Auch  hat  der  Hintergrund  dieser 
,, Heiligen  Familie“  viel  mit  dem  des  Uffizi-Bildes  gemein,  besonders  die  aus  viereckigen 
Blöcken  aufgebaute  Ruine  und  das  auf  Holzsäulen  gestützte  hölzerne  Dach.  Auf  jeden  Fall 
ist  das  Bild  ein  hervorragendes  Beispiel  der  florentinischen  Schule  jener  Zeit.  P.  G.  K. 

Berliner  dekorative  Chronik.  Bei  Wertheim  sieht  man  eine  Filiale 

der  Londoner  Arts  and  Craft-Ausstellung.  Der  Lyceumklub  hat  hier  ein  dekoratives 
Gastspiel  englischer  Künstlerinnen  veranstaltet,  die  von  Ashbee  und  Walter  Crane  ge- 
führt, mit  Arbeiten  aus  mannigfachen  Gebieten,  mit  Möbeln,  Metallgerät,  Schmucksachen, 
Kostümen,  Bucheinbänden,  ornamentalen  Zeichnungen,  Glasfenstern  erscheinen. 

Walter  Crane,  von  dem  ornamentale  Zeichnungen  und  dekorative  Märchenentwürfe 
gerahmt  an  den  Wänden  hängen,  tritt  hier  mehr  begleitend  auf.  Stark  wirksame  Anregung 
spürt  man  aber  von  der  Beteiligung  Ashbees. 

Das  eigene  Gerät,  das  von  ihm  ausgestellt  ist,  zeigt  die  charakteristische  Flächen- 
behandlung dieses  Künstlers.  Die  Wandung  der  Silberbecher,  Schalen  und  Kassetten  ist 
mit  leichten  Hammerschlägen  ganz  zart,  fast  streichelnd  geklopft.  Wellig  vibrierend  wird 
dadurch  die  silberne  Epidermis,  sie  scheint  sich  zu  strecken,  es  ist  als  ob  federnde  Sehnen 
über  sie  liefen.  Eine  lebendige  Bewegung  entsteht  so  auf  der  Metallfläche,  die  organisch, 
natürlich  und  beinahe  kunstlos  wirkt.  Für  diesen  matten,  durch  die  wechselnde  Bewegung 
abgetönten  Silberschein  gewinnt  sich  Ashbee  farbige  Akzente.  In  die  Wandungen  der 
Gefäße,  auf  die  Ränder  des  Untersatzes  und  des  Deckels  inkrustiert  er  Cabochons  bunter 
Halbedelsteine.  So  ergibt  sich  ein  schön  abgetöntes  Spiel  koloristischer  Mischungen 
über  einem  weißschimmernden  silbrigen  Grund. 

Zu  größerer  Steigerung  führt  Ashbee  diese  Instrumentation  in  den  Gefäßen,  die  er 
mit  Emaildekor  schmückt.  Ein  tiefes,  brennendes  Leuchten  strömt  von  ihnen  aus.  Ver- 
haltene Glut  wogt  in  ihnen  und  wirft  Reflexe  über  den  umfassenden  Rand  auf  die  kühlen 
Silberflächen.  Besondere  Proben  solchen  Emailfeuerzaubers  kann  man  in  dieser  Aus- 
stellung sehen. 

Ovale  und  runde  Dosen,  Kassetten  und  viereckige  Boxes  für  Zigaretten,  die  in  ihren 
Leibungen  jene  vorher  charakterisierte,  vibrierende,  weich  federnde  Bewegung  zeigen, 
tragen  oben  auf  der  Schlußklappe  Emailzierat.  Darstellerisch  ist  es,  einmal  ein  Schiff  auf 
den  Wellen,  eine  Waldlandschaft,  ein  Adler.  Aber  diese  Emailmalerei  ist  natürlich  nicht 
stofflich  gemeint,  sie  ist  farbige  Instrumentation.  Das  mastenreiche  Segelschiff  in 
schwimmenden,  an  Alt-Delft  erinnernden,  blauen  Tönen;  die  Waldstimmung  grün-braun- 
golden, voll  flammender  Sonnenuntergangsglut,  der  Adler  in  seinem  heraldischen  chan- 
gierenden Gefiederfächerspiel  — sie  alle  geben  einen  rauschenden  Farbenakkord,  der  seine 
klingenden  Wellen  über  die  Silberfläche  strömen  läßt,  gleich  Meerleuchten. 

Im  Schmuck,  den  Halsketten  und  Ringen,  bevorzugt  Ashbee  das  Rustikale,  ja  man 
könnte  sagen  das  Ethnographische.  An  Stücke  aus  Volkstrachtenmuseen  wird  man 
manchmal  erinnert,  an  altes  Bauernschatzzeug  norwegischen  Stammes.  Massig  sind  die 
Silberschließen,  die  Kettengehänge,  die  figürlich  geschnittenen  Faustringe. 

In  den  hier  ausgestellten  Schmucksachen  aus  der  Gruppe,  die  Ashbee  nahe  steht, 
überwiegt  ein  zarteres  Element.  Material  ist  Silber,  Stein  und  Email.  Bemerkenswert  sind 
manche  Halsketten,  in  denen  die  schön  geschnittenen  Glieder  von  besonders  ausgesuchten, 
interessant  und  wechselnd  gefleckten  Halbedelsteinen  unterbrochen  werden  und  die  als 


Schlußstück  einen  Anhänger  in  Emailkoloristik  tragen.  Diese  Gattung,  die  durch  die  vielen 
Darmstadt -Nachahmungen  etwas  kompromittiert  ist,  trägt  in  der  englischen  Ausgabe 
doch  ein  so  besonderes  Gesicht,  die  Abstimmung  der  Töne  ist  so  geschmackrein,  daß  sie 
fesselt  und  Anerkennung  fordert. 

Für  die  Zerrbilder  und  die  Miß- 
verständnisse der  Gegenbeispiele 
kann  sie  schließlich  nichts. 

Koloristische  Qualitäten  ha- 
ben auch  die  Knöpfe  mit  Email- 
dekor. Wie  überlaufen  wirken 
sie  in  ihren  flüssigen  welligen 
Tönen. 

Das  Zeichnerische  an  man- 
chen Stücken  verdient  noch  Be- 
achtung. Eine  zweizinkige  Haar- 
nadel ist  zum  Beispiel  so  geführt, 
daß  die  Zinken  sich  am  oberen 
Ende  überkreuzen,  und  daß  aus 
jedem  sich  organisch  ein  Ansatz 
verzweigter  Äste  als  Schmuck- 
stück entwickelt,  in  denen  rote 
Granaten  blühen. 

Unter  den  Künstlerinnen, 
die  Ashbeesche  Wege  gehen  und 
auf  ihnen  zu  eigenen  Persönlich- 
keitsresultaten gelangten,  ist  Miß 
Connel  hervorragend. 

Ihre  Gefäße  zeigen  eine  großzügige  selbständig  erwachsene  Architektur  und  die 
Treibkunst,  mit  denen  die  Wandungen  geschmückt  sind,  ist  von  hoher  Vollendung.  Miß 
Connells  Spezialität  sind  Teebüchsen  in  runder,  ovaler  und  viereckiger  Form.  Sie  haben 
etwas  Wuchtiges  in  ihrem  Gefüge,  man  denkt  an  die  Körper  altholländischer  Laternen. 
Auf  einer  solchen  Büchse  sind  im  weichen  Relief  Elefanten  herausgetrieben  und  in  der 
tiefen  grauen  Tönung  wirkt  dieser  Flächendekor  außerordentlich  ornamental.  Eine  andere 
Box  ist  eine  Komposition  aus  Glas  und  Silber.  Das  eigentliche  Gefäß  aus  grünem  Glas 
wird  von  Silberuntersatz  und  -deckel  gehalten  und  zwischen  den  beiden  Grundflächen 
spinnen  sich  nun  über  die  grüne  Glaswandung  fein  gegliederte  Silberranken,  die  nach  oben 
in  Trauben  ausgehen  und  diese  Früchte  bilden  als  oberen  Abschluß  einen  Kranz,  durch 
dessen  schimmernde  Maschen  das  Grün  hindurch  leuchtet.  Und  der  Deckel  ist  so 
gegliedert,  daß  in  freier  Linienentwicklung  aus  seiner  Mitte  ein  Fruchtknollen  aufwächst, 
der  als  Griff  dient. 

Feinen  Takt  der  Durchbrucharbeit  zeigt  auch  ein  silberner  Teller  mit  reichem  Filigran- 
ornament an  seinem  Rand  und  von  altmeisterlicher  Fülle  und  sicherer  Kraft  ist  die  Silber- 
schale mit  ihrem  getriebenen  Frucht-  und  Blütenkranz,  üppig  wie  das  Gehänge  eines  della 
Robbia-Frieses. 

Den  Ashbee-Emaillen  ebenbürtig  sind  die  beiden  gerahmten  Emailplatten  der  Miß 
Harvey;  Ornamentale  Frauenbilder.  Diese  Gestalten,  die  eine  auf  einer  Blumenwiese,  die 
andere  mit  einer  Frucht  in  der  Hand,  von  fern  an  Bellinische  Allegorien  erinnernd,  sind  von 
einer  trunkenen  Fülle  des  Kolorits.  Von  feurigem  Schmelz  triefen  diese  Farben,  aus  tiefem 
Grund  glüht  es  magisch  auf  und  wie  in  eigener  Glut  gehüllt  liegt  es  da,  ein  erstarrter 
Farbenrausch.  Verwandt  solch  koloristischem  Reichtum  sind  auch  Ida  Keys  Glasfenster. 
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Viel  Kultur  zeigt  die  Buchkunst  dieser  englischen  Frauen,  deren  Proben  eine  will- 
kommene Ergänzung  zu  der  großen  augenblicklich  im  Lichthofe  des  Kunstgewerbe- 
museums stattfindenden  Buchausstellung  bietet.  Diese  Einbände  sind  gleich  stilsicher,  ob 
sie  die  reichen  Ausdrucksmittel  des  Leders  und  Pergaments  oder  die  ganz  schlichten  des 
anspruchslosen  Pappbandes  mit  aufgesetzter  Etikette  wählen. 

Musterhaft  erscheint  die  Behandlung  der  Deckel-  und  Rückenflächen,  die  Komposition 
der  sparsamen  Goldlinien,  des  Gitterornaments  ä petit  fer  und  das  gelungene  in  diesem 
Dekor  eingeordnete  Satzbild  des  Titels,  das  mit  seinen  aparten  Lettern  selbst  wieder  zum 
Ornament  wird. 

Besondere  Reize  weist  neben  den  Marokko-Ganzlederbänden,  die  in  saftigem  Rot  und 
Grün  erscheinen  und  die  im  Regal  eine  herrliche  Bücherwand  abgeben,  der  Pergament- 
band. Er  hat  etwas  Improvisatorisches,  Artistisches  gegenüber  der  abgeschlossenen  rest- 
losen Vollkommenheit  jener  Lederbände.  Mappenartig  wirkt  er;  mit  Bändern  wird  er 
zugebunden;  die  unregelmäßig  gefleckte,  von  der  Natur  willkürlich  gelb  und  bräunlich 
marmorierte  Fläche  ist  ein  wundervoller  Grund  für  farbiges  und  goldenes  Gepräge.  In 
einer  der  Vitrinen  steht  eine  solch  erlesene  Pergamentdecke  zur  Schau,  auf  der  byzanti- 
nische Heiligenfiguren  gepreßt  sind  in  punktierten  Goldlinien,  in  der  preziösen  Stichel- 
zierschrift, die  Aubray  Beardsley  liebt.  Die  Heiligenscheine  sind  wie  Diademe  von  Lalique 
und  durch  ihr  mattgoldenes  Zackenwerk  leuchtet  das  Gelb  des  Pergaments  gleich  altem 
Elfenbein. 

Wir  können  heute  übrigens  diese  Künste  neidlos  sehen,  denn  nach  den  Jahren  völliger 
Vernachlässigung  und  den  mißverstandenen  Anfängen  überladener  Ausstattung,  sind  wir  in 
Deutschland  auf  gutem  Wege  in  der  Buchbehandlung,  und  in  der  Vielseitigkeit,  gleich  sicher 
das  Kostbare  wie  das  Schlichte  zu  verwalten,  stehen  wir  hinter  England  nicht  zurück.  Das 
beweisen  die  erlesene  Bibliophilie,  die  Melchior  Lechter  in  den  von  ihm  inszenierten  Büchern 
pflegt  und  die  der  Inselbücherei,  des  Diederichschen,  Fischerschen,  Bardschen  und 
Cassirerschen  Verlages,  Und  diese  Namen  sind  noch  nicht  erschöpfend  für  die  mannig- 
fachen liebevollen  Bemühungen  um  das  Buch  in  Deutschland. 

* * 

* 

Doch  zurück  zur  englischen  Kolonie. 

Es  gibt  in  ihr  auch  ödere  Strecken  und  manchmal  ein  Niveau,  das  in  der  Berliner 
Frauenkunstausstellung  vom  vorigen  Jahre,  der  Vorschau  für  St.  Louis,  nicht  möglich 
gewesen  wäre.  Sehr  gleichgültig  sind  zum  Beispiel  die  Möbel.  Die  Stühlchen  für  ein 
Kinderzimmer  mit  dem  Tisch,  der  Wiege  und  einem  Kästchenschrank  haben  nichts,  was 
für  uns  bemerkenswert  oder  lehrreich  wäre;  der  Schrank  mit  seiner  hellgrün  gestrichenen, 
aufgesetzten  steifen  Füllung  in  dem  dunklen  Eichengrund  ist  in  seiner  Farbe  sogar  beinahe 
Gegenbeispiel. 

Der  Faullenzerstuhl  von  Mary  Hart  benutzt  die  langen  tiefen  Streckungen  amerikani- 
scher Rocking  chairs.  Von  ihnen  lernte  sie  das  Zweckmäßige  im  Bau;  das,  was  selbständig 
dazu  getan  ward,  die  harte  geschnitzte  Holzrückenlehne,  macht  den  ganzen  Stuhl  unmöglich. 

Eine  zweifelhafte  Schönheit  ist  auch  Stella  Sleigh  Eckschränkchen.  In  Anlehnung  an 
Bailli  Scott  und  die  Schotten  vereinigt  es  die  primitive  Wirkung  naturfarbenen  Eichen- 
holzes mit  Luxusintarsien  aus  Perlmutt,  Sie  schmücken  die  Türe  mit  einem  knieenden 
Ritter.  Das  ist  nun  wirklich  nur  ein  äußerliches  Ausputzen,  ein  Ornament,  das  der 
„nötigen  Beziehung“  entbehrt.  Das  Schränkchen  scheint  nur  dazu  gemacht,  um  den 
Vorwand  für  eine  Intarsiaproduktion  zu  liefern  und  an  sich  ist  es  ein  Verlegenheitsmöbel. 
Wir  lieben  die  Wand  in  einer  gewissen  Zusammenhangsgliederung.  Wenn  wir  eine  Ecke 
haben,  dann  bauen  wir  sie  von  unten  auf  aus,  mit  einer  Regal-  oder  einer  Sofarundung, 
aber  solche  Ecken  unten  tot  und  leer  zu  lassen  und  dann  oben  einen  in  seiner  Flachheit 
außerdem  schwer  verwendbaren  Kasten  in  der  Luft  schweben  zu  lassen,  scheint  recht 
sinn-  und  formlos,  selbst  wenn  der  Kasten  ritterschaftlich  ist. 
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Wenig  Vergnügen  machen  auch  die  etwas  bunten,  märchenhaften  redseligen  Appli- 
kationen nach  Walter  Craneschen  Legenden-  und  Sagenmotiven. 

Mühe  und  Arbeit  und  großer  Materialwert  steckt  in  einem  mächtigen  Paravent, 
doppelseitig  in  Leder  geschnitten,  schwer  gerahmt  mit  Metallecken.  Übertragener 
Foliantenstil  ist  das,  treufleißig,  aber  ohne  jeden  Persönlichkeitsreiz  im  Archaismus. 

Auch  der  Schaukasten  für  die  Frauentracht  enthält  nichts  unbedingt  Bestechendes. 
Unsere  deutschen  Entwürfe  von  Elisabeth  von  Hahn  zum  Beispiel  und  Elsa  Oppler 
scheinen  reiner  und  ruhiger  im  Geschmack  als  die  fatal  an  Maskerade  mahnenden  Bunt- 
heiten dieses  englischen  Imports. 

Durch  ihre  Details  aber  fällt  hier  Jessie  Hössel  auf.  Von  ihr  sind  Einzelstücke,  Seiden- 
flächen mit  landschaftlichen  Vignettenwerk  in  Stickerei  dekoriert  worden,  das  hohen  Reiz 
hat.  Blütenbäume  von  zarten  Filigranastwerk  der  zierlichen  Stämme,  weiß  überrieselt,  malt 
sie  mit  der  Nadel  in  meergrünem  Grund  und  die  Grazie  der  Handschrift  erinnert  an 
Vogelers  und  Karl  Walsers  subtil  haarfeine  Federzüge. 

>1: 

Im  Kupferstichkabinett  ward  eine  außerordentlich  anregende  Ausstellung  von  Jaro 
Springer  inszeniert  und  mit  belehrendem  Geleitwort  erläutert.  Thema  ist:  ,,Das  weibliche 
Bildnis  in  Kupferstich,  Holzschnitt  und  Lithographie  vom  XV.  bis  zum  XX.  Jahrhundert.“ 

Am  Eingang  dieser  fesselnden  Frauengalerie  steht  ein  Blatt,  das  Springer  als  eine 
,, wahre  Inkunabel  des  Kupferstiches“  bezeichnet.  Es  ist  ein  italienischer  Stich  aus  der 
frühen  Zeit  um  1450  und  stellt  eine  junge  Dame  mit  reichem  Kopfputz  dar.  Weniger 
durch  die  Charakteristik,  die  allgemein  typisch  gehalten  ist,  erscheint  er  so  bedeutsam  als 
durch  die  ornamentale  Behandlung  des  Kopfschmuckes.  Der  gleicht  dem  Ornamentstich 
eines  Geschmeides  und  zeigt  offenbare  Goldschmiedetechnik.  Dieses  Verfahren  bringt 
unbewußt,  aus  seiner  handwerklichen  Beziehung  heraus,  jene  Filigranreize,  das  Juwelier- 
hafte, die  zierenden  Golddrahtlinien,  die  wir  heute  bei  sehr  raffinierten  Schmuckkünstlern, 
bei  Aubray  Beardsley,  Somoff,  Karl  Walser  bewußt  angewendet  finden. 

Reich  vertreten  ist  das  XVII.  Jahrhundert,  die  ,, klassische  Zeit  des  Porträtstiches“, 
aus  allen  Reichen,  vornehmlich  aus  den  Niederlanden.  Hendrick  Goltzius  und  Hieronymus 
Wierix  führen  hier  und  die  Stechersuite  der  Rubens  und  van  Dyck  folgen.  Unter  Anton 
van  Dycks  Regie  erschien  ein  großes  Porträtwerk,  ,,die  Ikonographie  des  van  Dyck“,  das  in 
Kupferstichen  nach  des  Meisters  Vorlagen  die  Bildnisse  berühmter  Zeitgenossen  enthält. 

Eine  ausgesprochene  Vorliebe  für  malerische  Wirkungen  zeigt  sich  und  nur  selten 
tritt  der  zeichnerische  Linienstich  in  Holland  auf.  Cornelis  Vischer  in  seinem  Abbild  der 
ersten  Gemahlin  des  großen  Kurfürsten  (nach  einem  Gemälde  von  Honthorst)  erreicht 
tiefe  und  farbige  Wirkung,  die  fast  an  die  Radierung  erinnert,  und  ihm  verwandt  ist  Jonas 
Suyderhoef. 

In  Frankreich  findet  man  in  einem  Stecher  die  virtuose  Ausbildung  der  Linienkunst, 
in  Claude  Mellan.  Er  arbeitet  nur  mit  parallelen  Linien,  sie  kreuzen  sich  nie  und  durch 
das  Verhältnis  der  dünneren  Striche  zu  den  dickeren  erreicht  er  die  Modellierung.  An  die 
diskreten  Raffinements  der  Hellkunst  denkt  man  bei  ihm  manchmal.  Die  gleichzeitigen 
französischen  Stecher  des  Siede  Louis  XIV  stehen  der  niederländischen  Art  näher.  Von 
ihnen  hat  hervorragende  Bedeutung  der  in  Paris  arbeitende  Antwerpener  Gerard  Edelinck, 
der  vorbildlich  für  die  andern  wirkt.  Aus  dieser  Gruppe  ist  zu  erwähnen  das  lebendige 
Porträt  der  Liselotte  von  Charles  Simonneau  nach  Hyacinthe  Rigaud  und  das  der  Adrienne 
Lecouvreur  von  Pierre  Drevet  nach  Coypel. 

Die  reichste  Ernte  hält  die  Sammlung  natürlich  im  XVIII.  Jahrhundert.  Vollendete 
technische  Kunst  in  der  Wiedergabe  der  Salonszenerie,  der  Gewänder  und  des  gesell- 
schaftlichen Apparates  zeigen  die  französischen  Blätter.  Moderne  Kunst  ist  in  diesen 
Bildern  vom  Hofe  Louis  XV,  den  Porträten  der  jungen  Königstochter,  die  als  Nonne  starb. 
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von  Robert  Gaillard,  der  Marquise  von  Pompadour  von  Surugue,  der  Gräfin  du  Barry 
im  Pagenkostüm  von  Beauvarlet. 

Zwei  neue  Techniken  werden  wesentlich  in  dieser  Zeit,  die  Schabkunst  und  die 
Punktiermanier,  und  vollendet  ausgebildet  wird  der  farbige  Stich. 

Die  Schabkunst  ist  deutschen  Ursprungs.  Ihr  Erfinder  Ludwig  von  Siegen  (Mitte  des 
XVII.  Jahrhunderts)  ist  hier  vertreten  durch  das  Bild  der  Landgräfin  Amalie  von  Hessen 
(1642)  und  durch  die  herbe  Charakteristik  der  Tochter  Jakob  I.  von  England,  der  Gemahlin 
des  Winterkönigs. 

Durch  Prinz  Rupprecht  von  der  Pfalz  wurde  die  Technik  nach  den  Niederlanden  und 
nach  England  gebracht  und  erreichte  hier  in  den  Händen  englischer  Stecher  hohe  Voll- 
kommenheit, die  man  in  den  Schabkunstblättern  nach  den  Werken  Joshua  Reynolds 
vorzüglich  bewundern  kann. 

Die  Punktiermanier,  die  die  Umrisse  in  weichen,  unterbrochenen,  geperlten  Linien 
auflöst,  wurden  besonders  kultiviert  von  Bartolozzi,  einem  Italiener,  dessen  Tätigkeit  aber 
hauptsächlich  in  England  liegt. 

Bartolozzis  Schule  zeigt  das  Bild  der  Königin  Louise  und  ihrer  Schwester  in  Punktier- 
manier von  Schiavonetti  nach  Tichbeins  Original  gefertigt. 

Die  delikatesten  Reize  kommen  aus  den  farbigen  Kupferstichen,  die  in  ihren  weichen 
bauchigen  Abtönungen  sich  so  gut  für  die  Wiedergabe  frauenhaften  Charmes,  zarten 
Teints  und  duftiger  Gewänder  eignen.  Mehr  als  die  französische  Art,  die  mit  dem  Über- 
druck verschiedener  Platten  arbeitet,  stimmt  dazu  die  englische,  die  auf  einer  Platte  Schab- 
kunst oder  Punktiermanier  anwendet  und  dann  die  Flächen  farbig  antuscht.  Bestrickende 
Proben  verfeinerten  Geschmackes  sind  Bartolozzis  Miß  Bingham  und  Lady  Smith  mit 
ihren  Kindern  und  John  Raphael  Smith:  Mrs.  Robinson,  die  Vielgemalte. 

Im  XIX.  Jahrhundert  herrscht  zu  Beginn  der  reine  Linienstich,  sein  bedeutendster 
Vertreter  (wir  sehen  hier  von  ihm  ein  Nonnenbildnis)  ist  Ferdinand  Gaillard.  Viele 
haben  unpersönlich,  etwas  handwerksmäßig  die  Technik  ausgeübt.  Ihre  Blätter  haben  als 
zeitgenössischer  Bildersaal  immerhin  ein  stoffliches  Interesse.  Sehr  rührig  zeigte  sich  in 
solcher  Vervielfältigung  Auguste  Hüssener,  die  tout  Berlin  der  Vierziger-  und  Fünfzigerjahre 
und  alle  interessanten  und  pikanten  Acteurs  und  Actrices  der  Zeitbühne  festhielt.  Als 
Probe  dieses  umfänglichen,  weitschweifigen  Bilderwerkes  sieht  man  hier  auf  einem  Blatt, 
seltsam  gepaart,  Lola  Montez  und  die  Birch-Pfeiffer. 

Im  Fortgang  des  XIX.  Jahrhunderts  treten  an  Stelle  des  Linienstiches  Radierung 
und  Lithographie. 

Von  radierten  Portraits  werden  Blätter  des  Peter  Halm  (das  Mutterbild),  Wilhelm 
Leibi  (das  Tantenbild),  Anders  Zorn  (Damenporträt)  gezeigt. 

* 

Viel  Interesse  erweckt  zur  Zeit  eine  Ausstellung  alter  und  neuer  Werke  Lesser  Urys 
bei  Keller  und  Reiner. 

In  dem  Oberlichtsaal  dieses  Salons  leuchten  die  farbenglühenden  Impressionen  von 
den  Wänden.  Eine  Fülle  des  Lichtes  strömt  aus  ihnen  und  die  Luft  schimmert  transparent. 
Die  seltsamen  Töne  der  Übergangsstimmungen  liebt  Ury  besonders.  Er  sucht  seine  Natur 
in  den  geheimnisvollen  frühen  Stunden,  wenn  aus  den  Schleiern  heraus  die  Farben  er- 
wachen, wachsen  und  wie  Fanfaren  über  die  Erde  schmettern,  und  die  abendlichen 
Dämmerungen,  wenn  im  letzten  Verlöschen  noch  einmal  der  Horizont  erglüht.  Die 
Wunder  von  Licht  und  Luft  bannt  Ury  und  ihre  Phantasien  läßt  er  gern  an  baumum- 
standenen Wasserflächen  spielen,  die  all  die  schimmernde  Herrlichkeit  in  ihrem  Spiegel 
empfangen  und  aus  ihm  rückströmen. 

Diese  koloristischen  Symphonien  über  den  Wassern  sind  voll  tiefer,  stiller  Gewalt. 

F.  P. 
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MITTEILUNGEN  AUS  DEM  K.  K.  ÖSTER- 
REICHISCHEN MUSEUM  Sfr 

Kuratorium.  Seine  Exzellenz  der  Herr  Minister  für  Kultus  und  Unterricht  hat 
im  Grunde  des  § 8 der  Statuten  des  k.  k.  Österreichischen  Museums  für  Kunst  und 
Industrie  zu  Mitgliedern  des  Kuratoriums  dieser  Anstalt  für  die  nächste  dreijährige  Funk- 
tionsperiode sämtliche  derzeitigen  Mitglieder  mit  Ausnahme  des  Priors  P.  Odilo  Wolff 
wieder-  und  Seine  Exzellenz  den  Geheimen  Rat,  Senatspräsidenten  Olivier  Marquis 
Bacquehem,  den  Präsidenten  der  Niederösterreichischen  Handels-  und  Gewerbekammer 
Julius  Ritter  v,  Kink  und  den  Universitätsprofessor  Dr.  Heinrich  Swoboda  neuernannt. 

Ausstellung  älterer  japanischer  Kunstwerke. 

Ihre  k.  u.  k.  Hoheit  die  durchlauchtigste  Frau  Erzherzogin  Annunziata  hat  am 
27.  Februar  nachmittags  die  Japanische  Ausstellung  besichtigt. 

Hausindustrieausstellung,  im  Hinblick  darauf,  daß  das  für  die 

Ausstellung  der  österreichischen  kunstgewerblichen  Hausindustrie  und  Volkskunst 
angekündigte  Material  die  Grenzen  des  Erwarteten  weit  überschreitet  und  die  vorbereiten- 
den Arbeiten  infolgedessen  einen  größeren  Zeitaufwand  erheischen,  als  vorherzusehen 
war,  hat  die  Direktion  des  Museums  sich  entschlossen,  die  Eröffnung  dieser  Ausstellung 
auf  den  Oktober  1.  J.  zu  verlegen.  Im  April  d.  J.  soll  nur  die  Abteilung  ,, Spitzen  und 
Weißstickerei“  zur  Darstellung  gelangen. 

Bibliothek  des  museums.  Vom  21.  März  bis  20.  Oktober  ist  die  Bibliothek 

des  Museums,  wie  alljährlich,  an  Wochentagen  — mit  Ausnahme  des  Montags  — 
von  9 — 2 Uhr,  an  Sonn-  und  Feiertagen  von  9 — i Uhr  geöffnet. 

Besuch  des  museums.  Die  Sammlungen  des  Museums  wurden  im 

Monate  Jänner  von  9375,  die  Bibliothek  von  1855  Personen  besucht. 
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VERGLEICHENDE  KUNSTAUSSTELLUNG 
AMERIKANISCHER  UND  AUSLÄNDISCHER 
GEMÄLDE  IN  NEW-YORK  b»  VON  KLARA 
RÜGE  Sfr 


IE  New-Yorker  Kunstsaison  ist  diesmal  im  Novem- 
ber mit  einer  höchst  eigenartigen  Kunstaus- 
stellung eröffnet  worden.  Weder  hier  noch 
überhaupt  irgendwo  wurde,  so  viel  mir  bekannt 
ist,  bisher  Ähnliches  arrangiert. 

Diese  Ausstellung  hatte  den  bestimmten 
Zweck,  dem  Publikum  den  Beweis  zu  liefern, 
daß  die  amerikanische  Kunst  neben  der  besten 
des  Auslandes  als  gleichwertig  bestehen  könne. 

Ob  dieser  Beweis  durch  die  Ausstellung  voll 
geliefert  worden  ist,  möchte  ich  bezweifeln, 
denn  naturgemäß  wurde  nur  ein  kleiner  Teil,  sowohl  der  ausländischen  als 
der  inländischen  Kunst  gezeigt. 

Die  Ausstellung  umfaßte  bloß  192  Gemälde  und  dieselben  gehörten  zum 
großen  Teile  derselben  Richtung  an,  was  ihr  allerdings  einen  harmonischen 
Charakter  verlieh.  Da  aber  deshalb  ungemein  viele  und  bedeutende  Gebiete 
der  ausländischen  Kunst  unberührt  blieben,  so  ist  es  ein  zu  weitgehendes 
Urteil,  aus  dieser  Ausstellung  die  Gleichwertigkeit  amerikanischer  und  aus- 
ländischer Kunst  folgern  zu  wollen.  Es  kann  nur  die  Rede  davon  sein,  die 
hier  vertretenen  Meister  und  deren  Gemälde  zu  vergleichen  und  zu  urteilen, 
ob  darunter  die  amerikanischen  als  den  europäischen  gleichwertig  befunden 
werden  können. 

Meiner  Ansicht  nach  ist  der  ganze  Titel  der  Ausstellung  unrichtig  gefaßt. 
Die  vorhandenen  amerikanischen  Gemälde  sind  unter  europäischem  Einfluß 
entstanden  und  werden  vor  allem  mit  denjenigen  Gemälden  verglichen, 
deren  Meister  die  Lehrer  der  Amerikaner  waren.  Deshalb  ist  auch  der 
Beweis  höchst  hinfällig,  welcher  durch  übertriebene  Verteidiger  ameri- 
kanischer Kunst  hier  laut  wurde:  Unter  den  Ausländern  sind  von  den 
34  vertretenen  Künstlern  nur  10  am  Leben,  während  unter  den  38  Ameri- 
kanern, deren  Bilder  ausgestellt  wurden,  nur  ii  zu  den  Toten  gehören. 
Ergo  sei  die  lebende  amerikanische  Kunst  stärker  als  die  lebende  des  Aus- 
landes. Dieser  Trugschluß,  der  hier  sogar  in  der  Presse  laut  ward,  bedarf 
eigentlich  kaum  der  Wiederlegung.  Richtig  ist  das  Umgekehrte : An  ver- 
storbenen Meistern  ist  natürlich  das  Ausland  viel,  viel  reicher,  datieren  doch 
die  Anfänge  unserer  Kunst  überhaupt  erst  100  Jahre  zurück.  Aber  die 
Stärke  unserer  jetzigen  Generation  beruht  zum  großen  Teile  auf  einer  ver- 
gangenen Periode  europäischen  Kunstschaffens.  Dem  Vergleich  mit  deren 
Werken  und  denen  ihrer  amerikanischen  Gefolgeschaft  ist  diese  Ausstellung 
vor  allem  gewidmet  und  daher  Anden  wir  mehr  Gemälde  verstorbener 
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ausländischer  und  mehr  Gemälde  lebender  amerikanischer  Maler,  Es  wäre 
daher  richtiger  gewesen,  die  Ausstellung  direkt  als  eine  Beweisführung  der 

V ollwertigkeit  der  auf  ameri- 
kanischen Boden  verpflanz- 
ten und  zu  einer  nationalen 
Schule  erstarkenden  Nach- 
folgeschaft der  Barbizonisten 
zu  bezeichnen.  Denn  von 
ausländischer  Malerei  ist  es 
ganz  besonders  die  Barbi- 
zon-Schule, welche  in  der 
vergleichenden  Ausstellung 
zu  Worte  gekommen  ist.  Ich 
habe  schon  in  meinen 
früheren  Aufsätzen  über 
amerikanische  Malerei  dar- 
gelegt, wie  die  Keime  dieser 
französischen  Richtung  hier 
Wurzel  schlugen  und  verän- 
derte, aber  treffliche  Resul- 
tate erzeugten.  Die  Ver- 
wandtschaft mit  den  Meistern 
von  Barbizon  wurde  gerade 
in  dieser  Ausstellung  un- 
gemein  deutlich  klargelegt, 
zugleich  aber  allerdings  der 
Beweis  geliefert,  daß  unsere 
besten  Meister  die  Nachbar- 

Henri  Regnanlt,  Die  Pferde  des  Achilles  (nach  einer  von  „The  der  großcn  FranZOSCn 

Press“  überlassenen  photographischen  Aufnahme)  ® 

nicht  zu  scheuen  brauchen. 
Da  auf  dieser  Ausstellung  die  Barbizon-Schule  und  ihre  amerikanische 
Tochter  ,,the  tonal  school  of  America“  vorwiegend  vertreten  war,  so 
ist  es  sehr  begreiflich,  daß  das  Landschaftsbild  in  weit  überwiegendem 
Maße  vorhanden  war.  Daraus  ergibt  sich  schon,  daß  bei  einer  anderen 
Zusammenstellung  das  Resultat  sehr  verschieden  ausgefallen  sein  würde. 
Denn  die  amerikanische  Malerei  steht  im  Figuralen  noch  bei  weitem  nicht 
auf  so  sicheren  Füßen  wie  in  der  Landschaft.  Wohl  haben  wir  auch  darin 
bedeutende  Maler,  aber  deren  sind  wenige.  Sie  hängen  noch  weit  mehr 
vom  europäischen  Studium  und  daher  der  europäischen  Beeinflußung  ab. 
Sie  zeigen  daher  amerikanische  Kunst  noch  weit  unvollständiger  als  die 
Landschaft.  Unter  den  Jungen  findet  die  amerikanische  Kunst  im  Figuralen 
jetzt  immer  reichlicher,  immer  eigenartiger  werdende  Vertretung.  Unter 
denjenigen  aber,  die  zu  einer  so  exklusiven,  aus  dem  Privatbesitz  unserer 
Krösusse  zusammengestellten  Ausstellung  Zulaß  fanden,  also  schon  einen 
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sehr  hohen  Kaufwert  repräsentieren,  gibt  es  natürlich  nur  wenige.  Daß  aber 
trotzdem  schon  von  der  Mitte  des  vorigen  Jahrhunderts  datierend,  Werke 
wie  diejenigen  von  George  Füller 
existieren,  ist  allerdings  ein  Beweis 
enormen  Talentes  unter  den  Ameri- 
kanern. Füllers  Arbeiten  zeigen  eine 
Meisterschaft,  die  unter  den  gege- 
benen Umständen,  das  heißt  bei 
dem  geringen  Kunstleben  seiner 
Zeit  in  Amerika  fabelhaft  erscheint. 

Da  seine  Werke  sich  alle  längst  in 
festem  Besitze  befinden  und  Privat- 
galerien hierzulande  dem  Publikum 
unzugänglich  sind,  so  ist  sonst  fast 
nie  Gelegenheit  vorhanden,  mit 
Füllers  Werken  bekannt  zu  werden 
und  vielen  boten  sie  geradezu  eine 
Überraschung. 

George  Füller  hat  vom  Jahre 
1822  — 84  gelebt.  Seine  Hauptwerke 
zeigen  Mädchengestalten  in  der 
Landschaft.  Eine  sehr  harmonische, 
tief  getönte  und  kraftvolle  Farben- 
gebung ist  ihm  eigen.  Die  Werke 
seiner  späteren,  seiner  Meister- 
periode sind  nicht  mehr  direkte 
Naturbeobachtungen,  sondern  der 
Ausdruck  seiner  eigenartigen  Ge- 

..  *1^  1-^1  William  Hunt,  Mutter  und  Kind  (nach  einer  von  ,,The 

und  Geistesrichtung,  Doku-  Press“  überlassenen  photographischen  Aufnahme) 

mente  einer  geklärten  Auffassung. 

Vielleicht  verträgt  Füller  am  ehesten  den  Vergleich  mit  Millet.  Nicht 
daß  Gestalten  oder  Motive  der  beiden  einander  ähnelten,  aber  die  Auf- 
fassung. Die  Menschen  als  einen  Teil  der  Natur  und  in  Harmonie  mit 
ihr  wiederzugeben,  das  ist  es,  was  Beiden  am  nächsten  liegt.  Füllers 
Mädchengestalten  sind  von  einem  unbeschreiblichen  Reiz,  ferne  jeder 
konventionellen  Schönheit,  aber  von  seelischem  Empfinden  durchdrun- 
gen. Dabei  sind  Farbe,  Stellung,  Gestalt  und  Form  gleich  harmonisch 
vollendet,  gleich  harmonisch  der  Landschaft  einverleibt  und  bilden  mit  ihr 
eine  Melodie  von  wundersamer  Kraft  und  Fülle.  So  träumerisch,  so  zart 
aber  auch  seine  Gestalten  sein  mögen,  so  haftet  ihnen  doch  nichts  Süßliches 
an.  Im  Gegenteil!  Die  Züge  sind  oft  fast  unschön,  die  Zartheit  besteht  nicht 
in  sezessionistischer  Schlankheit,  sondern  in  der  gleichsam  verschleierten 
Auflösung  der  Figur  in  der  Landschaft;  die  Figuren  wirken  nicht  plastisch, 
sondern  malerisch  und  musikalisch!  Dabei  ist  ihnen  eine  vollständig  moderne 
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Technik  eigen,  die  — 
wenn  man  vergleichen 
will,  um  ausländischen 
Lesern,  die  die  Originale 
nicht  sehen  können, 
eine  Vorstellung  zu  ge- 
hen — an  die  Barbi- 
zonisten  gemahnt.  Das 
Merkwürdige  ist  aber, 
daß  Füller  bloß  fünf 
Monate  in  Europa  zu- 
gebracht hat,  während 
welcher  er  nicht  etwa 
bei  einem  Meister  stu- 
dierte, sondern  London, 
Paris,  Italien,  Deutsch- 
land, Holland  und  Bel- 
gien besuchte.  Es  war 
im  Jahre  1859.  Die 
alten  Meister,  wohl  am 
meisten  Rembrandt  und 
Murillo  entzückten  ihn 
sehr  und  scheinen  eine 
bedeutsame  Nachwirkung  ausgeübt  zu  haben.  Damals,  auch  nach  seiner 
Heimkehr,  malte  er  noch  minutiös  und  kleinlich.  Dann  kamen  15  Jahre,  die  er 
fast  ganz  auf  dem  Lande  und  fern  von  jeder  künstlerischen  Beeinflussung  zu- 
brachte. Er  war  nämlich  ein  Farmerssohn,  hatte  sich,  als  er  nach  Boston  kam, 
mühsam  durch  allerlei  Erwerb,  mit  kleinen  kaufmännischen  Stellungen  die 
Mittel  verschafft,  seine  malerischen  Studien  und  schließlich  seine  Europareise 
durchzuführen,  und  als  er  zurückgekehrt  war,  rief  ihn  der  Tod  von  Vater 
und  Bruder  nach  Deerfield  Massachusetts  auf  die  heimatliche  Farm  zurück. 
Während  der  15  Jahre,  die  er  dort  lebte  und  die  Tabakkultur  einführte,  malte 
er  nur  hie  und  da.  Im  Jahre  1875  sanken  die  Preise  für  Tabak  ganz  plötzlich. 
Füller  gab  seine  Farm  auf,  malte  nach  einander  12  Bilder  — und  die  Welt 
staunte,  als  er  dieselben  im  Winter  1878  ausstellte.  Sie  waren  die  Offen- 
barung eines  ganz  in  der  Stille  gereiften  Genies. 

Dieser  Gruppe  gehören  die  vier  ausgestellten  Gemälde  an,  unter 
denen  Winifred  Dysart  und  das  römische  Mädchen  am  bedeutsamsten 
erscheinen. 

Ich  habe  länger  bei  Füller  verweilt,  weil  er  wirklich  wie  ein  Phänomen 
unter  den  Malern  erscheint  und  weil  ich  seiner  auch  in  meiner  Abhandlung 
über  amerikanische  Malerei  in  Heft  10,  1903,  nur  flüchtig  gedachte,  da  ich 
damals  nur  wenige  seiner  ohnehin  nicht  zahlreichen  Werke  zu  sehen 
bekommen  hatte.  Seine  großartigsten  Gemälde,  die  alle  im  Privatbesitz 
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F.  Baillard  Williams,  Bei  Paterson,  New  Jersey 


vergraben  sind,  hat  erst  diese  Ausstellung  nach  jahrzehntelangem  Gefängnis 
zu  Tage  gebracht. 

Etwas  häufiger  begegnen  uns  die  Werke  von  William  Hunt,  der  unge- 
fähr ein  Zeitgenosse  Füllers  war.  Dessen  „Mutter  und  Kind“  kann  kecklich 
neben  irgend  einem  europäischen  Meister  bestehen.  Er  war  einer  der  ersten 
Amerikaner,  die  den  Düsseldorfer  Einfluß,  welcher  Mitte  des  letzten  Jahr- 
hunderts hier  regierte,  abschüttelte  und  sich  den  Franzosen  zuwandte. 
Wyatt  Eatons  träumerische  Gestalten  gehören  auch  zum  Besten  früher 
amerikanischer  Kunst. 

Der  Landschafter  Ralph  Albert  Blakelock  ist  einer  der  wenigen 
Begründer  unserer  ,, tonal  school  of  America“,  die  sich  noch  am  Leben 
befinden.  Aber  leider  ist  er  in  einem  Gesundheitszustand,  der  ihm  die  Arbeit 
verbietet.  Er  war  mit  drei  seiner  tiefgetönten  Landschaften  vertreten,  George 
Iness,  der  große  Farbenpoet,  mit  sechs  Gemälden  aus  seiner  vollendetsten 
Schaffensperiode. 

Von  Homer  D.  Martin,  der  mit  Iness  den  Ruhm  teilt,  bei  unserer 
modernen  ,, tonal  school“  Pate  gestanden  zu  haben,  waren  ebenfalls  sechs 
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Homer  D.  Martin,  Landschaft 

Gemälde  vorhanden  und  durch  ein  halbes  Dutzend  seiner  Gemälde  war 
auch  Alexander  H.  Wyant  vertreten,  dessen  hohen  Wert  als  Interpreten 
unserer  stillen,  mächtigen  Wälder  ich  auch  schon  früher  betont  habe.  Noch 
nie  hat  man  die  letzten  Werke  dieser  bedeutsamen  Künstler  in  solcher  Zahl 
vereinigt  gesehen. 

Horatio  Walker,  der  seine  Motive  der  Tierwelt  entnimmt,  hauptsäch- 
lich Ochsengespanne  von  fast  feierlicher  Wuchtigkeit  malt  und  mit  einer 
Landschaft  von  farbenreicher  aber  kräftig-  und  tiefgetönter  Stimmung 
in  Harmonie  bringt,  war  durch  sein  berühmtestes  Bild,  ,, Mondaufgang“ 
repräsentiert.  Winslow  Homer,  dem  die  Sturmflut  und  der  Kampf  der 
Menschen  mit  den  wilden  Elementen  das  Lieblingsthema  bilden,  war  durch 
fünf  seiner  hervorragendsten  Schöpfungen  vertreten. 

Henry  W.  Ranger,  dem  die  Ehre  gebührt,  heute  an  der  Spitze  der 
amerikanischen  Landschafter  zu  stehen  und  der  die  Eigenart  und  Bedeutsam- 
keit der  heimatlichen  Landschaft  voll  erfaßt  hat,  hat  im  Namen  der  ,,Collectors 
society“  diese  Ausstellung  arrangiert.  Ihm  ist  daher  ein  großer  Teil  ihres 
Erfolges  zu  danken.  Für  den  feinen  Kunstsinn  dieses  Mannes  legen  nicht  nur 
dessen  eigene  Werke  voll  Kraft  und  Farbenreiz  Zeugnis  ab,  sondern  ebenso 
der  harmonische  Einklang  der  ganzen  Ausstellung.  Sie  ist  auf  Noten  gestimmt, 
die  wir  in  seinen  Herbstwaldbildern  und  Küstenszenen  wiederflnden.  Es  sind 
die  Harmonien  gedämpfter,  satter  Farbenpracht. 

Unter  den  Jungen,  die  sich  um  Ranger  scharen,  aber  ihre  Eigenart 
bewahren,  sind  vor  allem  Louis  Paul  Dessar  und  F.  Baillard  Williams  zu 
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Winslow  Homer,  Der  Sturm,  Kollektion  John  Harsen  Rhoades  (nach  einer  von  Harper  Brothers  überlassenen 

photographischen  Aufnahme) 


nennen.  Die  Werke  des  ersteren  habe  ich  schon  früher  gewürdigt,  und  ihre 
Eigenart,  die  atmosphärischen  Wirkungen  durch  Trockenlasuren  wieder- 
zugeben, charakterisiert.  Williams  tritt  neuerdings  in  den  Vordergrund 
amerikanischen  Kunstschaffens.  Sowohl  seine  Landschaften,  welche  in 
heroischem  Stil  mit  kraftvoller  Technik  die  wilden  Partien  der  amerikani- 
schen Natur  darstellen,  als  auch  seine  mythologischen  Bilder,  in  denen  er 
fern  aller  Konvention  Gestalten  von  ausdrucksvoller  Eigenart  mit  meister- 
haftem Pinsel  schafft,  drängen  sich  mächtig  in  die  Reihe  vornehmsten  ameri- 
kanischen Künstlertums. 

Dewings  sich  im  Nebel  auflösendeFrauengestalten,  Ryders  phantastische 
Bilder  legen  weiteres  Zeugnis  für  Amerikas  Moderne  ab.  Benjamin  B.  Fitz, 
dessen  ,,Reflektion“  uns  auf  das  heftigste  bedauern  läßt,  daß  dieser  Künstler 
schon  im  Jahre  i8gi  im  Alter  von  36  Jahren  gestorben  ist,  zeigt,  was  von 
ihm  noch  für  die  neue  amerikanische  Kunst  zu  erwarten  gewesen  wäre.  Da 
er  so  jung  starb,  gehören  seine  Bilder  zu  den  Seltenheiten  und  sind  vielen 
unbekannt.  Zum  Besten  und  amerikanischesten  was  die  hiesige  Landschaft 
leistet,  gehörten  in  der  Ausstellung  wieder,  wie  überall,  wo  er  seine  Gemälde 
hinsendet,  J.  Francis  Murphys  Bilder,  zarte  Gebilde,  die  leider  aller  Repro- 
duktion spotten  und  die  morgendliche  Duftstimmungen  mit  wunderbarer 
Treue  und  Empfindung  wiedergeben.  Unter  den  Jungen,  die  würdig  gefunden 
wurden,  sich  an  dieser  ,, Eliteausstellung“  zu  beteiligen,  ist  auch  noch 
Frederick  W.  Kost  zu  nennen,  ebenso  William  Sartain,  der  zwar  nicht 
seinem  Alter  nach  zu  der  jüngsten  Künstlergeneration  zählt,  wohl  aber 
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Winslow  Homer,  Sturmflut  (nach  einer  von  „The  World“  überlassenen  photographischen  Aufnahme) 

seinem  Stil  nach,  denn  er  ist  erst  seit  den  letzten  Jahren  der  „tonal 
school“  nahegetreten.  Dwight  W.  Tryon  gehört  zu  den  Landschaftern,  die 
ich  früher  gewürdigt  habe,  ebenso  George  W.  Bogert.  Beiden  ist  barbi- 
zonistischer,  sowie  holländischer  Einfluß  nicht  fremd. 

Mehr  auf  ostasiatischen  Einfluß  sind  die  Werke  John  La  Farges  basiert, 
des  Präsidenten  unserer  ,, Society  of  American  Artists“,  der  lange  in  Japan 
und  Indien  geweilt  hat. 

Die  beiden  bedeutendsten  amerikanischen  Impressionisten  John  H. 
Twachtman  und  Childe  Hassam  bildeten  mit  den  Franzosen  Claude  Monet, 
Boudin  und  so  weiter  in  einem  hellgetönten  Saal  ein  stimmungsvolles 
Ganzes. 

Als  ein  Werk,  das  ohne  Vorbild  ganz  einzig  dasteht,  ist  William  M. 
Chases  ,, Stilleben“  zu  nennen:  Ein  Fisch,  von  Gefäßen  umgeben,  so  brillant, 
so  saftig  gemalt,  daß  das  unbedeutende  Sujet  förmlich  wie  in  eine  Verklärung 
getaucht  schien. 

J.  Alden  Th.  Weir,  De  Forest  Brush,  Arthur  B.  Davies,  Charles  H. 
Davis,  Robinson,  Abott  H.  Tayer  waren  noch  einige  Amerikaner,  deren 
Bilder  wert  befunden  wurden,  einverleibt  zu  werden,  ohne  daß  sie  in  direktem 
Zusammenhang  mit  der  ,, tonal  school“  stünden. 

Denjenigen,  der  im  Auslande  als  der  größte  aller  Amerikaner  bekannt 
ist,  der  aber  so  wenig  hier  geweilt  hat,  daß  wir  wohl  die  Keime  seiner  Kunst, 
nicht  aber  diese  selbst  für  uns  reklamieren  können,  J.  Mc.  Neil  Whistler,  habe 
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Horatio  Walker,  Mondaufgang,  Kollektion  A.  C.  Humphreys  (nach  einer  von  Harper  Brothers  überlassenen 

photographischen  Aufnahme) 


ich  noch  nicht  erwähnt.  Deshalb  nicht,  weil  seine  große  Kunst  so  ganz 
für  sich,  außer  Zusammenhang  mit  der  übrigen  Kunst  Amerikas,  ja  es  ist 
vielleicht  nicht  zu  viel  zu  behaupten,  mit  aller  übrigen  Kunst  steht.  Und 
gerade  deshalb,  weil  wir  nicht  oft  Bilder  von  ihm  hier  zu  sehen  bekommen, 
waren  die  lo  Whistler,  welche  die  Ehrenplätze,  die  Hauptwand  der  großen 
Vanderbilt- Gallery  einnahmen,  auch  für  uns  ein  seltener  Genuß.  Das  Mittel- 
stück bildete  ein  lebensgroßes  Frauenbildnis  ,, Arrangement  in  Black  and 
White“.  Die  übrigen,  teils  figurale,  teils  landschaftliche  Motive  darstellenden 
Whistler,  waren  um  dasselbe  gruppiert. 

Es  erübrigt  nun  noch  mit  einigen  Worten  darauf  einzugehen,  welche 
europäischen  Meister  mit  den  Amerikanern  gemeinsam  ausgestellt  wurden. 
Sie  sind  natürlich  alle  gute  Bekannte  europäischer  Leser,  weshalb  die 
Nennung  der  Namen  genügen  wird.  Auch  eine  Beschreibung  der  ausge- 
stellten Bilder  kann  unterbleiben  unter  Hinweis  darauf,  daß  die  aus  dem 
Privatbesitz  zusammengestellte  Kollektion  ausschließlich  vorzügliche  Exem- 
plare der  zu  nennenden  Meister  beherbergte.  Da  sind  vor  allem  die  Barbi- 
zonisten,  Corot  mit  sechs  vorzüglichen  Bildern,  Daubigny  mit  deren  sieben, 
Diaz  mit  sechs,  Dupre  mit  vier,  Rousseau  mit  zwei,  Troyon  mit  fünf  Bildern. 
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Millet  war  mit  vier  vorzüglichen  Werken  vertreten. 

Decamps,  Degas,  Delacroix,  Fromentin,  Gericault,  Isabey,  Jaque,  Mauve, 
Ribot,  Henry  Regnault,  Corbet,  Monticelli  sind  nicht  zu  den  Barbizonisten 
zu  zählen,  ihre  vorhandenen  Bilder  reihten  sich  aber  dem  Farbenschema 
günstig  ein. 

Sir  Thomas  Lawrence  und  Turner  waren  die  einzigen  Repräsentanten 
englischer  Kunst.  Holland  und  Belgien  waren  durch  Josef  Israels,  Jacob 
Maris,  Albert  Neuhuys,  Jan  Weißenbruch,  Jongkind  etc.  vertreten.  Deutsche 
und  Österreicher,  sowie  alle  andern  europäischen  Nationen  waren  nicht  ver- 
treten. Dies  allein  ist  ein  Beweis,  daß  von  einer  erschöpfenden  vergleichenden 
Ausstellung  keine  Rede  sein  konnte.  Ebenso  aber  spricht  es  Bände  für  die 
amerikanische  Kunst,  daß  sie  neben  den  genannten  europäischen  Meistern 
bestehen  konnte. 

Da  diese  Ausstellung  nicht  nur  als  einmalige  Veranstaltung  arrangiert 
wurde,  sondern  sich  eine  ,, Gesellschaft  der  Kunstsammler“  gebildet  hat, 
deren  erste  Kundgebung  diese  Ausstellung  darstellte,  so  steht  zu  hoffen,  daß 
die  Kunstschätze  amerikanischen  Privateigentums  doch  nach  und  nach  dem 
Publikum  erschlossen  werden,  und  daß  die  Kunstsammler  nach  und  nach 
nicht  nur  vielseitiger  in  ihren  Anschaffungen  werden,  sondern  sich  auch  zu 
selbständigerem  Geschmack  erheben,  so  daß  auch  die  deutsche  Kunst  hier 
wieder  Einzug  halten  und  die  junge  amerikanische  Kunst  immer  reichere 
Förderung  finden  wird.  Die  Franzosen  haben  bislang  die  Kunsthändler  und 
Kunstsammler  zu  einseitig  beeinflußt.  Und  zum  Teil  auch  die  Künstler  selbst, 
die  aber  jetzt  alle  Bande  abzuschütteln  im  Begriffe  stehen,  so  daß  ich 
Ihnen  schon  in  meinen  Berichten  von  den  kommenden  Winterausstellungen 
der  Kunstverbände  wieder  Neues  vom  derzeitigen  Schaffen  der  Amerikaner 
in  Kunst  und  auch  im  Kunstgewerbe  erzählen  zu  können  hoffe. 
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METALLARBEITEN  VON  OMAR  RAMSDEN 
UND  ALWYN  CARR  h»  VON  P.  G.  KONODY- 
LONDON  h» 

NTER  den  jungen  Kunsthandwerkern  Englands 
haben  sich  in  den  letzten  Jahren  die  Metall- 
arbeiter Omar  Ramsden  und  Alwyn  Carr  eine 
ganz  bedeutende  Stelle  gesichert.  Als  „Zunft- 
genosse“ und  Vorstand  der  Londoner  Junior 
Art  Workers’  Guild,  welcher  auch  die  beiden 
unzertrennbaren  Künstler  angehören,  habe  ich 
vielfach  Gelegenheit  gehabt,  den  erstaunlichen 
Fortschritt  zu  beobachten,  der  sich  in  den  letzten 
drei  Jahren  an  ihren  Arbeiten  verfolgen  ließ.  Die 
ersten  Stücke,  die  mir  zu  Gesicht  kamen,  zeigten  schon  den  Ernst,  die  tech- 
nische Handfertigkeit,  die  Originalität  und  den  Ideenreichtum  der  beiden 
Künstler.  Fehlerlos  waren  sie  allerdings  nicht.  Von  dem  richtigen  Grund- 
sätze ausgehend,  daß  die  fertige  Arbeit  das  Zeichen  der  Hand  ihres  Erzeu- 
gers an  sich  tragen  soll  — jenes  Zeichen,  durch  welches  sie  sich  von  der 
langweiligen  Vollkommenheit  der  maschinenmäßig  erzeugten  Dutzendarbeit 
unterscheidet  — ließen  sie  manchmal  Gegenstände  aus  wertvollem  Material 
in  geradezu  roh  primitivem  Zustand.  Man  merkte  die  Absicht  und  ward  ver- 
stimmt. Die  Spuren  des  Hammerschlages  waren  so  auffällig,  daß  sie  störend 
wirkten.  Mit  wenig  Mühe  wäre  dem  abzuhelfen  gewesen.  Im  blinden  Stolz 
der  Überschätzung  des  Wertes  ihrer  Handarbeit  glaubten  Ramsden  und 
Carr  aber  den  Prinzipien  wahrer  Kunst  gerecht  geworden  zu  sein.  Ebenso 
roh  war  manchmal  die  Emailverzierung  und  die  Form  schwerfällig  und  zu 
massig.  Auch  litten  die  bei- 
den an  ungenügender  Kennt- 
nis des  Formenschatzes  der 
großen  Kulturperioden, 

Heute  haben  Ramsden  ' 
und  Carr  diese  Kinderkrank- 
heiten überstanden.  Erfah- 
rung hat  sie  gelehrt,  daß  eine 
bedeutend  feinere  Ausfüh- 
rung mit  dem  Grundsätze, 
daß  das  Kennzeichen  der 
Hand  und  des  Werkzeuges 
die  schönste  Zier  bildet, 
keineswegs  in  Widerspruch 
steht.  Ihr  Formensinn  hat 
sich  gewaltigausgebildet  und 


Omar  Ramsden  und  Alwyn  Carr,  Biskuitdose  aus  Silber 
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wiederholte  Ferienreisen  nach  Italien,  Frankreich  und  anderen  Kulturzentren 
hat  sie  mit  den  Kunstschätzen  vergangener  Zeiten  vertraut  gemacht.  Die 

historischen  Stilartenhaben  wohlkeineÜberraschung 
mehr  für  sie;  dabei  haben  sich  aber  Ramsden  und 
Carr  wohlweislich  vor  der  getreuen  Nachahmung 
selbst  der  mustergültigsten  Stücke  gehütet.  Sie  haben 
die  ihnen  unterliegenden  Grundsätze  in  sich  auf- 
genommen, um  diese  ihren  eigenen  Ideen  anzu- 
passen. 

Ramsden  und  Carr  vertreten  die  gesündeste 
Richtung  des  modernen  englischen  Kunsthand- 
werkes. Ihr  Hauptaugenmerk  ist  die  richtige,  zweck- 
gemäße Behandlung  des  Materials.  Eisen,  Silber, 
Kupfer,  Messing,  jedes  Metall  erfordert  eine  seiner 
Härte,  seiner  Schmiegsamkeit,  seinem  Gebrauche 
entsprechende  Behandlung  und  die  besonderen 
Eigenschaften  dieser  Stoffe  sind  in  erster  Linie  für 
die  Form  maßgebend.  Heute  erscheint  es  fast  über- 
flüssig, ein  so  selbstverständliches  Prinzip  zu  be- 
tonen, welches  ein 
Gemeinplatz  der 
Literatur  des 
Kunstgewerbes 
geworden  ist. 

Aber  wenn  der 
Grundsatz  auch 
theoretisch  allge- 
mein anerkannt 
wird,  so  wird  doch 
gegen  ihn  in  der 
Praxis  viel  gesün- 
digt. Man  be- 
trachte nur  die  Er- 
zeugnisse so  vieler 
Jünger  der  ,,Art  Nouveau“-Richtung  und 
besonders  der  unverständigen  Nachahmer 
van  der  Veldes,  bei  denen  das  gesuchte 
Vermeiden  der  Nachahmung  anerkannt 
gesunder  Stile  und  das  Streben  nach  freier 
Erflndung  in  geradezu  sinnwidrigen  Ent- 
würfen resultiert. 

Häuflg  liegt  der  Fehler  an  der  Tren- 
nung von  Kunst  und  Handwerk.  Der 

Künstler, WelcherdietechnischenMethoden  Omar  Ramsden  und  Alwyn  Carr,  Hängelampe 


Omar  Ramsden  und  Alwyn  Carr, 
Kelle  zur  Grundsteinlegung  der 
Gerichtskammer  Old  Bailey,  Lon- 
don, Silber  mit  Elfenbeingriff,  mit 
Email  verziert 
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nicht  versteht,  entwirft  eine  Zeichnung,  frei  aus  seiner  Phantasie  geschöpft, 
und  übergibt  sie  dem  Handwerker  zur  Ausführung  in  vorgeschriebenen 


Omar  Ramsden  und  Alwyn  Carr,  Ehrenkette  und  Abzeichen  des  Vorstandes  der  Junior  Art  Workers’  Guild, 

London,  aus  Silber  mit  Email  und  Türkisen 


Materialien.  Der  Handwerker,  der  von  Kunst  nichts  versteht,  bemüht  sich, 
die  Arbeit  so  genau  wie  möglich  dem  Entwürfe  folgend,  auszuführen.  Und 
das  Resultat  ist  weder  gute  Kunst  noch  gutes  Handwerk.  Selbst  wenn  der 
Künstler  in  seinem  Streben  nach  Vollendung  sich  mit  der  Technik  der  Mani- 
pulation vertraut  macht,  leidet  er  noch  häufig  daran,  daß  er  in  erster  Hinsicht 

Künstler,  und  erst  dann  Kunsthandwerker  ist.  Das  stört 
einen  selbst  bei  einem  Meister,  wie  Benvenuto  Cellini, 
der  bei  aller  Feinheit  seiner  Erfindung  nie  das  richtige 
Maß  einzuhalten  verstand  und  das  Material  nicht  zweck- 
gemäß anwandte.  Als  Bildhauer  war  er  stets  zu  sehr 
Goldschmied,  als  Goldschmied  zu  sehr  Bildhauer.  Sein 
,, Perseus“  ist  ein  vergrößerter  Tafelaufsatz,  seine  Salz- 
fässer sind  reduzierte  Monumentalbrunnen. 

Ramsden  und  Carr  waren  tüchtige  Silber-  und  Eisen- 
schmiede und  Emailleure,  bevor  sie  sich  mit  abstrakter 
Kunst  befaßten.  Beide  stammen  aus  Sheffield,  von  Alters 
Omar  Ramsden  und  Alwyn  Zentrum  der  Eiseu-,  Silber- und  Stahlindustrie 

Carr,  Eierbecher  aus  Silber  Englands.  Von  früher  Jugend  an  waren  sie  praktische 
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Metallarbeiter,  während  sich  ihr  Kunststudium  auf  den  Besuch 
der  Abendklassen  der  Sheffielder  Kunstschule  beschränkte.  Sie 
waren  also  bereits  als  Silberschmiede  tätig,  als  sie  durch  ihren 
Fleiß  und  Geschmack  sich  die  höchsten  Schulprämien  erwarben, 
denen  sie  später  noch  mehrere  Medaillen  der  South  Kensington- 
Schule  zufügten. 

Es  war  der  richtige  Weg.  Anstatt  von  theoretischer  Kunst 
ausgehend,  die  praktische  Ausübung  erst  in  zweiter  Linie  zu 
betreiben,  war  und  ist  die  Kunst  für  sie  eine  nachträgliche 
Modifikation  des  Nutzartikels.  Daraus  ergibt  sich  alles,  was  uns 
an  ihren  Arbeiten  bewundernswert  erscheint.  Die  Form  ent- 
spricht dem  Gebrauche,  die  Behandlung  dem 
Material.  Die  Dekoration  ist  sozusagen  ein 
Nachgedanke,  dient  eher  dazu,  die  Form  zu 
akzentuieren,  als  sie  zu  verkleiden  und  zu  ver- 
stecken und  ist  niemals  sinnlos  und  überflüssig. 
Die  Dekorationsmotive  haben  stets  eine  symbolische  Bedeutung 
und  dienen  zur  Erklärung  des  Objektes,  besonders  in  jenen 
Fällen,  wo  dieses  einem  bestimmten  Anlaß  seine  Entstehung 
verdankt. 

Es  entspricht  ganz  der  mittelalterlichen  Denkweise  von 
Ramsden  und  Carr,  daß  sie  sich  mit  großer  Vorliebe  mit  Her- 
stellung von  Gegenständen  befassen,  deren  Zweck  mehr  oder 
weniger  direkt  mit  mittelalterlichen  Gebräuchen  zusammen- 
hängt. Dieser  Art  sind  ihre  zahlreichen  Szepter  und  Zere- 
monienstäbe, Ehrenketten  und  Präsentationsbecher.  Sie 
können  in  solchen  Fällen  ihrer  reichen  Phantasie  den  weitesten 
Spielraum  lassen,  denn  wenn  auch  in  ihrer  ursprünglichen 
Form  und  Anwendung  das  Nützlichkeitsprinzip  eine  Rolle 
spielte  — der  Stab  des  Pedells,  ja  selbst  das  Szepter  ist  ja  nur 
eine  Entwicklung  der  Keule,  und  der  Ehrenbecher  war  doch 
ursprünglich  wirklich  zum  Trinken  bestimmt  — so  ist  heute 
die  symbolische  Bedeutung  zurückgeblieben  und  es  genügt, 
v/enn  die  Urform  nur  entfernt  angedeutet  wird. 

So  erklärt  sich,  wenn  Ramsden  und  Carr  im  allgemeinen 
die  Schalen  ihrer  Silberbecher  unverziert  und  in  durchaus  prak- 
tischer Form  lassen,  die  eigentümliche  Gestaltung  des  Gründerbechers  einer 
indischen  Hochschule  daraus,  daß  das  Gefäß  nicht  zum  praktischen  Gebrauch 
bestimmt  ist.  Der  Becher  ist  nämlich  Eigentum  der  Aitchison  Hochschule  für 
Söhne  des  Indischen  Adels  in  Lahore  und  die  religiösen  Regeln,  denen  die 
verschiedenen  Kasten  unterworfen  sind,  verbieten  häußg  das  Trinken  von 
Wein  und  Spirituosen.  Der  Becher  dient  als  Trophäe,  auf  welcher  in  den 
für  diesen  Zweck  reservierten  Querbändern  die  Namen  der  im  Sport  erfolg- 
reichsten Studenten  eingeschrieben  werden.  Daher  auch  die  etwas  nüchterne 


Omar  Ramsden 
und  Alwyn  Carr, 
Türbeschlag 
aus  versilberter 
Bronze 


Behandlung  des  Körpers,  welche  dazu 
hilft,  die  Namen  hervorzuheben.  Auf  dem 
Deckel  ist  ein  Symbol  des  Kollegiat- 
gebäudes  über  dem  Motto  der  Schule: 

,, Wissen  adelt  den  Edlen“.  Die  etwas 
kahlen,  strengen,  aufwärts  strebenden 
Baumstämme  am  Körper  des  Bechers 
deuten  den  langsamen  und  langen  Fort- 
schritt im  Erwerben  des  Wissens  an, 
welcher,  wenn  das  Ziel  erreicht  ist,  in 
reiches  Blattwerk  ausbricht.  Die  email- 
lierten F elder  zwischen  den  Blättern  zeigen 
das  königliche  Wappen,  die  Wappen  von 
Punjab  und  von  dem  Kollegium  und  das 
kaiserliche  Monogramm.  Man  beobachte, 
mit  welch  freier  Phantasie  die  Formen 
behandelt  sind,  welche  sich  auf  rein 
indische  Motive  zurückführen  lassen. 

Ebenso  sinnreich  wie  bei  diesem 
Becher  sind  die  zur  Verzierung  von 
Ehrenketten  und  -Stäben  verwerteten 
Motive.  Ramsden  und  Carr  haben  zahl- 
reiche Arbeiten  dieser  Art  ausgeführt,  so 
das  von  dem  Herzog  von  Norfolk  der 
Stadt  Sheffield  gespendete  vergoldete 
Silberszepter,  den  Stab  der  Londoner  Uni- 
versität, die  Ketten  des  Bürgermeisters 
von  Woolwich  und  der  Bürgermeisterin 
von  Shrewsbury,  die  Kelle  zur  Grund- 
steinlegung der  neuen  Gerichtskammer  in 
Old  Bailey,  die  hier  reproduzierte  Kette 
des  ,, Meisters“  der  Londoner  Junior  Art  Omar  Ramsden  und  Alwyn  Carr,  stifterbecher 
Workers’  Guild  und  manches  andere  Kollegium  der  „Native  Chiefs“,  Labore, 

...  Silber  und  Email 

schone  Stück. 

Der  Universitätsstab  ist  besonders  reich  an  symbolischer  Bedeutung. 
Unter  der  die  Autorität  des  Königs  repräsentierenden  Königskrone  knieen 
vier  gekrönte  und  geflügelte  Gestalten,  welche  reich  emaillierte  Schilder 
mit  den  Wappen  und  Abzeichen  der  Universität  halten.  Zwischen  den 
den  Triumph  des  Lichtes  und  der  Erziehung  darstellenden  Figuren  erhebt 
sich  der  Baum  des  Wissens,  während  inmitten  der  knorrigen  Wurzeln  die 
Figuren  knieen.  Direkt  darunter  sind  die  verschlungenen,  sich  windenden 
Gestalten  der  überwundenen  und  nach  dem  Lichte  strebenden  Finsternis 
und  Unwissenheit.  Um  sie  herum  ein  wahrer  Wirbel  von  Bändern  aus 
geschmiedetem  Metall,  welche  die  Hast  und  die  wilde  Bewegung  des 
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Omar  Ramsden  und  Alwyn  Carr,  Truthahnschale  aus  Silber 


modernen  Lebens  andeuten. 
Eine  Kopie  dieses  Stabes  ward 
vor  nicht  langer  Zeit  vom  South 
Kensington-Museum  erworben. 
Die  Motive  der  hier  abge- 
bildeten Grundsteinlegungs- 
Kelle  sind  so  einfach,  daß  sie 
sich  selbst  erklären.  Zu  be- 
merken ist  aber,  daß  in  ihrer 
fast  instinktiven  Beachtung  der 
Zweckmäßigkeit  die  Künstler 
alle  modellierte  Verzierung  auf 
den  silbernen  Teil  des  Griffes  beschränkt  haben,  während  die  Klinge  selbst 
so  flach  behandelt  ist,  daß  das  Werkzeug  zur  Not  auch  praktisch  ver- 
wendet werden  könnte. 

Die  Kette  und  das  Abzeichen  der  Junior  Art  Workers’  Guild  sind  aus 
Silber  mit  Email  und  Türkisen  verziert.  Das  Abzeichen  ist  ein  goldener 
Kampfhahn  auf  grünem  Grunde  — grün  als  Farbe  der  Hoffnung.  Der 
Dornenkranz  ist  symbolisch  für  den 
frühen  Kampf  der  jungen  Künstler. 

Die  dreiSchilderenthaltenEmbleme 
der  Kunst  und  des  Kunsthandwerks 
und  das  Monogramm  der  Guild. 

Bisher  habe  ich  nur  von  Zier- 
arbeiten und  Prunkstücken  ge- 
sprochen. Ramsden  und  Carr  Anden 
jedoch  ein  ebenso  reiches  Feld  für 
ihre  Tätigkeit  in  architektonischem 
Zubehör.  Schmiedeeiserne  Gitter, 

Kaminroste,  Schüreisen,  Hänge-  und 
Stehlampen  für  Gas-  und  elektri- 
sches Licht,  aus  Silber,  Kupfer  oder 
Messing,  Türbeschläge,  Aushänge- 
schilder, Wetterhähne  und  ähnliche 
Arbeiten  sind  in  ihren  Tätigkeits- 
kreis eingeschlossen.  Von  ganz  be- 
sonderer Schönheit  und  — es  läßt 
sich  dies  kaum  genug  betonen  — 

Zweckmäßigkeit  sind  jene  Gegen- 
stände, welche  der  Kaminecke  an- 
gehören, j enen  offenen  F euerstellen, 
welche  im  häuslichen  Leben  der 

englischen  Familie  eine  so  große  Omar  Ramsden  und  Alwyn  Carr,  Pfeffer-,  Salz- und 

Rolle  spielen.  Der  Kamin  und  sein  Senfständer  aus  Silber 
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Omar  Ramsden  und  Alwyn  Carr,  Silberschale  und  Ständer 
für  die  Tochter  des  Bischofs  von  Rochester 


Zubehör  gibt  dem  englischen 
Wohnzimmer  seinen  Charakter 
und  ist  gerade  jener  Teil  der 
Innendekoration,  der  in  der 
Mitte  des  vorigen  Jahrhunderts 
am  meisten  in  künstlerischer 
Hinsicht  vernachlässigt  wurde. 

Die  hier  abgebildeten  Schür- 
eisen muß  man  handhaben,  um 
zu  fühlen,  wie  verständnisvoll 
das  Gewicht  verteilt  ist.  Die 
Form  ist  zwar  auf  Muster  der 
besten  Periode  basiert,  ist  aber 
dabei  doch  durchaus  originell. 

Der  Kaminrost  fällt  sofort  durch 
seine  massive  und  dabei  doch 
elegante  Gestaltung  auf.  Der 

geflügelte  Hammer  an  der  Rückwand  ist  das  Wahrzeichen  Ramsdens  und 
Carrs,  ein  glücklich  gewähltes  Symbol  ihrer  Kunst.  Eine  auffallend  schöne 
Arbeit  ist  das  große  schmiedeiserne  Gitter  des  Ateliers  der  beiden  Kunst- 

fhandwerker.  Es  ist  durchaus  handge- 
schmiedet; selbst  die  Blattdekoration  ist 
nicht  aus  dünnem  Metalle  ausgeschnitten 
und  die  Zusammenfügung  ist  nach  der 
altvenezianischen  Methode  ausgeführt. 
Anstatt  die  Teile  zusammenzuschrauben, 
werden  die  Ornamente  durch  in  glühendem 
Zustand  angelegte  Eisenbänder  an  das 
Gitterwerk  gefügt.  Das  Eisen  zieht  sich 
beim  Erkalten  zusammen,  so  daß  Blatt- 
ornament und  Grundwerk  fest  zusammen- 

Ich  habe  bereits  die  Aufmerksamkeit 
darauf  gelenkt,  daß  Ramsden  und  Carr  in 
ihren  Entwürfen  stets  die  jedem  Metall 
eigenen  Qualitäten  berücksichtigen.  In  den 
beiden  hier  abgebildeten  Türbeschlägen 
ist  die  Form  allerdings  zu  zierlich  für 
Bronze.  Da  jedoch  das  Metall  nicht  in 
seinem  ursprünglichen  Zustand  gelassen, 
sondern  versilbert  ist,  kann  man  den 
Künstlern  daraus  kaum  einen  Vorwurf 
machen.  Mit  der  Versilberung  wird  eine 

O.  Ramsden  und  A,  Carr,  Vfeinkrug  aus  Silber  TTäuSChung  beabsichtigt  Und  Um  dieser 
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Täuschung  Nachdruck  zu  verleihen,  ist  es  wohl  erlaubt,  auch  in  der  Behand- 
lung die  Arbeit  des  Silberschmiedes  nachzuahmen. 

Selten  wohl  haben  zwei  Künstler  so  harmonisch  kollaboriert,  wie 
Ramsden  und  Carr.  Die  Beiden  sind  unzertrennbar,  arbeiten  zusammen, 
leben  zusammen  und  sind  stets  einer  Ansicht  in  allen  Kunst-  und  Lebens- 
fragen. Es  wirkt  fast  komisch,  wenn  alle  an  Ramsden  oder  Carr  persönlich 
gestellten  Fragen  mit  „wir“  beantwortet  werden.  Ramsden  allein  oder  Carr 
allein  haben  keine  Meinung.  ,,Wir“  haben  dies  oder  jenes  getan,  ,,uns“ 
gefällt  dies  oder  jenes  Kunstwerk  in  Florenz  am  besten,  ist  stets  die  Antwort. 
Dazu  kommt  noch,  daß  jeder  der  beiden  Unzertrennbaren  einen  kleinen 
physischen  Fehler  hat.  Ramsden  leidet  an  nervösem  Zwinkern  der  Augen,  bei 
Carr  äußert  sich  die  Nervosität  im  Stottern.  Derartige  ,,Personalia“  haben 
allerdings  mit  der  Kunst  Ramsdens  und  Carrs  nichts  zu  tun.  Wenn  ich 
sie  dennoch  zum  Schlüsse  dieser  kurzen  Skizze  erwähne,  so  ist  es  nur,  um 
zu  zeigen,  daß  die  schönen  Resultate  ihrer  gemeinschaftlichen  Arbeiten  dem 
engen  Bande  ihrer  Freundschaft  und  Ideengemeinschaft  und  der  Ähnlichkeit 
der  Charakterzüge  zuzuschreiben  sind.  Arbeitsteilung  in  dem  Sinne,  daß  ein 
Künstler  sich  mit  dem  Entwerfen,  der  andere  mit  der  Ausführung  eines 
Stückes  befaßt,  gibt  es  nicht  bei  Ramsden  und  Carr.  Beide  sind  in  theo- 
retischer und  praktischer  Hinsicht  vollkommen  ausgerüstet  und  ihr  Gedanken- 
flug ist  so  identisch,  daß  jeder  von  ihnen  jederzeit  die  von  dem  anderen 
begonnene  Arbeit  weiterführen  kann. 

MEDARDO  ROSSO  S»-  VON  LUDWIG  HEVESI- 
WIENS^ 

INE  Ausstellung  im  Kunstsalon  Artaria  hat  kürz- 
lich den  italienischen  Bildhauer  Medardo  Rosso 
dem  Wiener  Publikum  näher  gebracht.  Den  im- 
pressionistischen Bildhauer,  den  Maler  mit  plasti- 
schen Mitteln,  den  Lebendarsteller,  der  da  sagt; 
,,Es  gibt  keine  Malerei,  es  gibt  keine  Plastik,  es 
gibt  nur  ein  Ding,  das  lebt!“.  Sein  Zweck  ist,  den 
Eindruck  dieses  Lebens  hervorzurufen  durch  die 
nämlichen  Mittel,  die  ihn  in  der  Wirklichkeit  er- 
zeugen. Also  durch  die  eigentümlich  ausgerech- 
nete Mitwirkung  von  Licht  und  Schatten  und  durch 
jene  Perspektive,  die  sonst  die  Maler  für  ihre  Kunst  mit  Beschlag  belegen, 
während  Rosso  sagt:  „Die  Maler  müssen  ja  die  Perspektive  erst  hervor- 
täuschen, während  sie  im  plastischen  Material  schon  von  Natur  aus  hand- 
greiflich vorhanden  ist,  nämlich  als  ein  von  Haus  aus  darin  lokalisiertes 
Hintereinander  von  Vorder-,  Mittel-,  Hintergrund“.  Da  Medardo  Rosso 
während  seiner  Ausstellung  selbst  in  Wien  war,  hatte  er  reichlich  Gelegen- 
heit, seine  neuartigen  Grundsätze  zu  verkünden,  nach  denen,  wie  er  über- 
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zeugt  ist,  die  Plastik  der  Zukunft  sich  entwickeln  wird.  Seit  siebenund- 
zwanzig Jahren  kämpft  er  für  seine  Anschauung  und  hat  im  Dienste  dieses 
Selbstapostolats  tatsächlich  bereits  dauernde  Erfolge  errungen. 

Selbst  Gegner  anerkennen  in  ihm  einen  Spezialisten,  der 
auf  immerhin  begrenztem  Gebiete,  dem  einer  optischen  Er- 
scheinungweise, das  moderne  Illusionsproblem  des  Impressio- 
nismus in  überraschendem  Maße  plausibel  gemacht  hat. 

Medardo  Rosso  ist  einer  jener  großen  Naiven,  die  in  Italien, 
dem  Lande  einer  publikumgerechten  Kunst,  ab  und  zu  doch 
noch  aufsprießen  und  alle  Herkömmlichkeiten  abstreifend 
eine  tolle  Tat  der  Ursprünglichkeit  tun.  Ein  solcher  war 
Segantini,  der  mit  halb  kindlicher,  halb  genialer  Einfalt  eine 
Mechanik  des  Divisionismus  erfand,  indem  er  diesen  gleich- 
sam buchstäblich  nahm  und  statt  eines  mischfarbigen  Ganzen 
dessen  einzelne  Komponenten  kleinweise  nebeneinander 
setzte.  Mailand  war  seit  den  Achtziger] ahren  des  vorigen 
Jahrhunderts  die  Wiege  solcher  Bestrebungen.  Segantini 
und  Gaetano  Previati,  beide  um  1891,  warfen  sich  auf  dieses 
technische  Problem,  doch  hatten  sie  (siehe ,, Studio“  Okt.  1904) 
einen  Anreger  in  Tranquillo  Cremona  (f  1878).  Wie  mir 
Medardo  Rosso  mitteilt,  war  aber  auch  Cremona  nicht  die 
erste  Quelle,  sondern  schöpfte  aus  einem  armen  Teufel  von 
Maler,  dem  ,,povero  Ranzoni“,  der  sich  zu  ihm  verhalten 
habe  ,,wie  Verrochio  zu  Michelangelo“.  Und  nicht  nur  Maler 
gerieten  dazumal  auf  diese  Fährte,  sondern  gleichfalls  durch 
Cremona  auch  der  Mailänder  Bildhauer  Grandi,  auf  dessen 
Spur  man  noch  jetzt  Paolo  Trubetzkoi  sieht.  Es  ist  gut,  diese 
Zusammenhänge  einmal  festzustellen. 

Medardo  Rosso  ist  1858  in  Turin  geboren,  kam  aber 
schon  als  Kind  nach  Genua.  Er  wurde  erst  Maler  und  ging 
dann  zur  Bildhauerei  über  (wie  unser  Artur  Strasser,  der 
Pettenkofen-Schüler).  Eine  Stelle  Baudelaires,  die  von  der 
Leistungsunfähigkeit  der  Plastik  im  Gegensatz  zur  Malerei 
spricht,  soll  in  ihm  das  Problem  zugespitzt  haben,  mit  plasti- 
schen Mitteln  ähnliches  zu  erreichen,  wie  die  ,, Maler  mit 
flüssigen  Farben  auf  Leinwand“.  (Rosso  benennt  die  Maler 
gern  in  dieser  umschreibenden  Weise.)  Er  stellte  seine  ersten 
Plastiken  in  Mailand  und  Rom  aus.  Auf  dem  Campo  santo  omar  Ramsden  und 
von  Mailand  steht  auch  sein  1889  gearbeitetes  Grabmal  des  Aiwyn  carr, 

T\/r  Ml  • M -i-v-i-  -i-ci*  • 1 T T-  1 • r ■,  Schmiedeeiserne 

Musikkritikers  Filippo  Filippi,  des  Vorkämpfers  Richard  Schüreisen 

Wagners  in  Paris  (,, Figaro“)  und  Italien.  Dann  ging  er  nach 
Paris,  fest  entschlossen  sich  dort  durchzusetzen.  Einige  Jahre  hielt  er  sich 
noch  unter  dem  Scheffel,  weil  er  mit  sich  und  seinem  Problem  noch 
nicht  fertig  war.  (,,Ich  hatte  keine  Patronen  für  mein  Gewehr.“)  Er  fand 


23 


176 


Verständnis  und 
Förderung  auch  bei 
Sammlern,  wie 
Rouart,  Graf  Doria, 
dem  Opernsänger 
Faure,  Cherami, 
Montagnac,  Azar, 
Noblet  und  anderen 
mehr.  Degas 
wandte  ihm  seine 
Freundschaft  zu. 
,,Aber  das  ist  ja  ein 
Gemälde!“  hatte  er 
ausgerufen,  als  er 
das  erste  Mal  etwas 
von  Rosso  sah. 
1893  stellte  er  in 
der  Bodiniere  aus: 
die  ,, Concierge“, 
die  ,, Kranke  im 
Hospital“,  ,,chair  ä 
autrui“,  Mädchen 
und  Kind  sich  küs- 

Medardo  Rosso,  Mädchen  und  Kind  (Koll.  Rouart,  Paris  und  Koll.  Hermann  Send.  Rodin  Sah 
und  Gottfried  Eißler,  Wien)  nach  einer  von  Mr.  Chabrier  überlassenen  photo-  dieSe  Dinge  Und  sie 

graphischen  Aufnahme  , . . , 

machten  Bmdruck 

auf  ihn,  ja  es  hieß  bald,  er  habe  sich  durch  Rosso  beeinflussen  lassen.  Als 
Rodin  1896  seinen  herrlichen  Balzac  brachte,  diese  monumentale  Schlafrock- 
flgur,  stand  unter  ihrer  Abbildung  ein  Glaskästchen  mit  Rossos  Statuette, 
jener  „malade  ä l’hopital“,  deren  Idee  ihm  im  Hopital  Lariboisiere  auf- 
gegangen war,  als  er  da  krank  lag.  Die  ganze  Figur  als  einheitliche  Masse 
gegeben,  nur  als  eine  ,, Tonalität“  (Lieblingswort  Rossos)  gesehen  mit 
einem  einzigen  Blick,  als  erster  Eindruck.  (,, Sobald  Sie  etwas  fixieren, 
wird  es  gleich  falsch.“)  Diese  Konfrontierung  der  beiden  Werke  gab  den 
Pariser  Kunstkreisen  viel  zu  reden.  Mit  diesem  Werke,  so  drückte  sich  die 
Pariser  Kritik  aus,  sei  Rodin  an  dem  Punkte  angelangt,  von  wo  Rosso  aus- 
gegangen war.  Er  war  von  vornherein  der  Voräussetzungslose  gewesen. 
Bei  aller  Anerkennung  des  Talents,  der  Kunst,  des  Geistes  und  Könnens  in 
der  früheren  Plastik,  leugnet  er  diese  in  Bausch  und  Bogen.  Sie  sei  über- 
haupt auf  dem  Holzwege  gewesen.  ,,Die  Plastik  gehört  nicht  zum  Abtasten 
mit  den  Händen,  sondern  für  die  Augen  und  für  das  Gehirn.“  Um  ein 
plastisches  Werk  herumzugehen,  um  es  von  allen  Seiten  zu  betrachten, 
sei  Nonsens,  denn  es  müsse  auf  Betrachtung  von  einem  Standpunkt  aus, 
unter  einer  bestimmten,  einzig  möglichen  Beleuchtung  eingerichtet  sein. 
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Denn  es  sei  kein 
Ding  an  sich,  son- 
dern erhalte  sein 
volles  Selbst  erst 
durch  die  Einwir- 
kung seiner  ganzen 
Umwelt.  Der  Hinter- 
grund, die  umge- 
bende Luft,  das  ein- 
fallende Licht,  die 
benachbarten  Ge- 
genstände und  ihre 
Farben,  der  Seh- 
winkel und  die  Ent- 
fernung des  Be- 
schauers, all  das 
vereinige  sich  zu 
einem  Gesamtein- 
druck des  Werkes, 
den  unser  erster 
Blick  voll  erfaßt  und 
dem  Gehirn  restlos 
zuführt.  Daher  bietet 
eine  Rosso-Ausstel- 
lung  einen  unge- 
wohnten Anblick. 

Da  gibt  es  keine 
Ecken  voll  Blatt- 
pflanzen, deren  Grün 
durch  Reflex  eine 
falsche  Note  in  die 
benachbarten  Wer- 
ke bringen  würde. 

Keine  farbigen  Teppiche  und  Tücher  drapieren  die  Gestelle,  auf  denen  die 
Plastiken  stehen,  jede  in  einem  viereckigen  gläsernen  Käfig,  der  in  einem 
bestimmten  Winkel  zum  Beschauer  steht  und  von  einem  oder  zwei  Glüh- 
lichtern von  der  richtigen  Seite  her  beleuchtet  wird.  Die  Sehbedingungen 
für  jedes  Werk  sind  unverrückbar  fixiert;  so  und  nicht  anders  kann  und  muß 
es  wirken;  es  darf  nicht  anders  wirken.  Das  ist  der  Kolorismus  Rossos,  der 
übrigens  auch  als  Patiniermeister  seinesgleichen  sucht,  wie  er  denn  Alles 
eigenhändig  macht  und  keinem  anderen  das  Gießen  seiner  Werke  anver- 
trauen würde. 

Diese  Virtuosität  in  allem,  v/as  zur  Technik  gehört,  ist  die  solide 
Grundlage,  auf  der  er  seine  Leistungen  leistet,  die  ebenso  ,, atmosphärisch“ 


Medardo  Rosso,  Motiv  aus  dem  Omnibus,  1883 — 1884 
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wirken  sollen,  wie  die  Ge- 
mälde eines  impressionisti- 
schen Malers.  Um  seine 
Bestrebungen  in  Parallele 
mit  den  früheren  zu  stellen, 
hat  er  Plastiken  aus  den 
verschiedensten  Epochen 
kopiert,  was  er  auch  un- 
gemein  geschickt  macht,  und 
stellt  sie  reihenweise 
zwischen  seine  eigenen  Ar- 
beiten. Einen  massiven 
römischen  Vitelliuskopf,  eine 
gotische  Madonna,  einen 
griechischen  Torso,  eine 
ägyptische  Statuette,  einen 
David  von  Verrocchio,  eine 
Madonna  Michelangelos, 
einen  Torso  Rodins  (dieser 
ist  echt,  ein  Geschenk  des 
Künstlers  im  Tausch  für  eine 
Rossosche  Arbeit).  Er  ist  voll 

Medardo  Rosso,  Das  kranke  Kind  (Koll.  Jean  Faure,  Paris,  Museum  (JeS  LobeS  für  die  gOtische 
in  Dresden,  Mme.  Gutherz,  Wien)  , 

Figur,  die  man  nur  verachtet 
habe,  weil  sie  ,, deutsch“  sei  (es  sei  viel  unite  darin,  keine  effets);  er  lobt 
ungemein  die  ägyptische  Statue,  die  so  „ganz“  sei,  so  einheitlich,  so  ohne 
Löcher,  so  auf  Gesamteindruck 
angelegt,  so  ,, Tonalität“;  wie  denn 
die  Ägypter  große  Koloristen  im 
Sinne  von  Tonwirkung  gewesen 
seien.  Ein  Torso  von  Phidias 
erscheint  ihm  daneben  trotz  alles 
Talents  schon  als  ,,atelier“,  als 
„Mache“.  (,,Es  ist,  als  ob  ein  Koch 
zu  viel  Butter  nähme.“)  Vollends 
Michelangelo,  die  ganze  Renais- 
sance überhaupt,  natürlich  immer 
das  große  Talent  zugegeben.  Das 
sei  ,, italienisch“.  Da  ist  ,,ein  Bein 
ein  Bein,  ein  Arm  ein  Arm,  ein 
Kopf  ein  Kopf,  aber  das  Ganze 
kein  Ganzes“.  Die  Einzelheiten 
werden  recht  naturwahr  und 

handgreiflich  nachgebildet.  ,,Questi  Medardo  Rosso,  Mädchenkopf  (Koll.  H.  Rouart,  Paris) 
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italiani  che  erano  sempre  molto  fort!  pour 
tromper  l’oeil  du  public.“  (Er  spricht 
immer  so  in  einem  Gemisch  von  Franzö- 
sisch und  Italienisch.)  Um  die  Sache  noch 
intimer  zu  demonstrieren,  stellt  er  in  eine 
seiner  gläsernen  gabbie  (Käfige)  die  Kopie 
eines  antiken  Satyrköpfchens  mit  seinem 
eigenen  frühen  Gaminkopf  (von  1882) 
zusammen.  Der  antike  Kopf  sei  daneben 
zwar  reizend,  aber  nichts  von  Natur; 
ganz  ,,metier“,  ganz  ,,atelier“,  eine  hüb- 
sche konventionelle  Sache.  Seine  eigenen 
Werke  seien  alle  erlebt,  nicht  Kombina- 
tionen des  Verstandes,  sondern  Erleb- 
nisse seiner  Sinne  unter  gewissen 
natürlichen  Verhältnissen.  Er  wolle  auch 
nicht  das  Material  als  solches  zur  Geltung 
bringen,  sondern  es  im  Gegenteil  ver- 
gessen lassen.  Er  entstofflicht  die  Plastik 

. _ . j -ii  j o j-  Medardo  Rosso,  Verschleierte  Dame  (Koll. 

gewissermaßen,  indem  er  will,  daß  die  Noblet,  Paris)  nach  einer  von  Mr.  Chabrier  über- 

Materialität  zwar  vorhanden  sein  soll,  lassenen  photographischen  Aufnahme 

aber  nur  durch  die  Wirkung  des  Lichtes 

und  der  Umwelt  (,, ambiente“).  Solche  Werke  zeigte  er  uns  in  geschlossener 
Reihe,  von  der  alten  ,,concierge“  (1882)  angefangen  bis  zu  dem  ,,enfant 

ä la  bouchee  de  pain“. 
Dieses,  in  einem  Kinder- 
asyl gefundene  Motiv  ist 
ihm  eigentlich  das  liebste, 
weil  es  seinem  Wollen 
oder  Traum  am  nächsten 
kommt.  Die  meisten  Be- 
schauer werden  sich 
damit  nicht  befreunden, 
so  zauberhaft  wahr  in 
ihrer  fast  nur  angedeu- 
teten Modellierung  die 
geschweiften  Flächen 
dieser  Form,  die  über  die 
Augen  huschenden 
Schatten,  die  verschie- 
denen Pointen  des  vagen 
Kindergesichtes  sind.  Die 
Gruppe  ,, Mädchen  und 

Medardo  Rosso,  Die  Lachende  (Koll.  Noblet,  Paris,  Koll.  Sarre,  Berlin)  Kindsich  kÜSSend“  (deS 
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Künstlers  eigenes  Kind),  die  beim  Publikum 
den  meisten  Beifall  findet,  ist  noch  nicht 
ganz  frei  von  früherer  Formenplastik; 
daher  wohl  die  Beliebtheit.  Dagegen 
ist  die  ,,femme  ä la  voilette“  schon  ganz, 
was  ihm  vorschwebt.  Eine  ,, Impression  du 
boulevard“,  etwas  Vorübergehendes,  worauf 
ein  gewisses  Licht  fällt,  für  einen  Augen- 
blick, im  nächsten  Moment  wird  es  schon 
ganz  anders  aussehen.  Diesen  Augenblick 
zwischen  Sein  und  Nichtmehrsein  der  Er- 
scheinung sucht  Rosso  zu  treffen;  anzu- 
deuten, daß  man  einen  Begriff  davon  be- 
kommt; den  Eindruck  eines  Begriffes  davon 
oder  doch  die  Illusion  dieses  Eindrucks. 
Und  das  gelingt  ihm  unleugbar.  Das  Werk 
hat  Eigenschaften,  die  man  bisher  bloß 
zu  malen  versuchte,  seit  wenigen  Jahren. 
Es  ist  ganz  und  gar  in  seine  eigene  Atmo- 
sphäre eingehüllt.  Man  verrücke  den  Be- 
leuchtungskörper darüber  und  das  Werk 
ist  vernichtet,  weil  die  Schatten  sich  ver- 
stauchen und  die  Lichter  sich  ,, auskegeln“. 
In  diesem  Sinne  ist  es  eine  Art  Photo- 
skulptur. Das  Werk  ist  in  Wachs  gebosselt, 
mit  Untergrund  von  Gips.  Rosso  liebt  es,  in 
Wachs  zu  schaffen,  mit  durchsichtigen, 
durchscheinenden,  schimmerig-flimmerigen 
Elementen  zu  schalten.  Selbst  seine  Bronzen 
sind  ja  so  wachsmäßig  behandelt.  Er  arbeitet 
im  Helldunkel,  wie  ein  Meister  des  Chiaros- 
curo,  und  läßt  daraus  Dinge  hervortreten, 
andere  darin  versinken.  Er  macht  ein 
,, Interieur  d’omnibus“  mit  deutlichen  und  undeutlichen  Insassen;  eine  ,, Kon- 
versation im  Grase“  im  Freilicht,  mit  einer  Figur,  die  sich  nähert.  Solches 
Nähern  oder  Vorübergehen  ist  in  der  Luftperspektive  dieser  Figuren;  man 
hat  den  Eindruck,  daß  man  sie  im  nächsten  Augenblick  deutlicher  sehen 
wird,  beziehungsweise  gar  nicht  mehr.  Es  gehört  dazu  auch  ein  eigens  so 
eingestelltes  Wahrnehmungsorgan.  Nicht  jeder  kann  zwei  oder  mehr  Gegen- 
stände gleichzeitig  sehen;  und  sie  in  einem  Eindruck  beisammen  behalten! 
Dazu  gehört  schon  eine  eigene  Trainierung  im  ,, unscharfen“  Sehen;  der 
gewöhnliche  Augenpraktiker  weiß  gar  nicht,  daß  ein  großer  Teil  seiner 
Wahrnehmung  durch  ,, indirektes  Sehen‘,  erfolgt  und  unscharf  ist.  Das  ist 
der  physikalische  Grund  dessen,  was  er  Tonalität  nennt.  Die  Körper  nur 


Medardo  Rosso,  Kind  in  der  Sonne, 
(Koll.  Möller,  Paris,  Folkwang-Museum  in 
Hagen  i.  W.) 
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VERGLEICHENDE  ZUSAMMENSTELLUNG  VON  SKULITUREN  VON  xMEDARDO  ROSSO,  RODIN  UND  MICHELANGELO 
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als  eine  Erscheinung  von 
Farbenton  erfassen  und 
nicht  weiter  auf  sie  los- 
dringen. („Si  vous  fixez, 
tout  est  mort,  tout  est 
bete.“)  „Sobald  man  eine 
Sache  fixiert,  ist  unser 
effet  schon  verschwunden, 

....  dann  kommt  nichts 
als  divagations,  . . . ein 
Stück  nach  dem  andern, 
ein  Fuß  als  Fuß,  ein  Arm 
als  Arm  und  so  fort.“  Man 
merkt  das  erst,  wenn  man 
das  Experiment  darauf 
macht.  In  einer  Pariser 
Ausstellung  stellte  er  sein 
,,enfant  ä la  bouchee“ 
unter  ein  Bild  Cezannes 
mit  nackten  Frauen.  Man 
glaubte,  es  würde  nicht 
bestehen  können;  im 
Gegenteil,  Cezanne  zerfiel 
dahinter  in  Stücke,  in 

lauter  Arme  und  Beine.  Medardo  Rosso,  Porträt  des  Mr.  H.  Rouart,  Paris,  i88g 

Mit  formelhafter  Ein- 
fachheit stellt  er  sein  Prinzip  vor  Jedermanns  Augen  hin  in  jener  Figur  des 
,, Buchmachers“,  die  man  für  plastisch  gewordenen  Daumier  halten  möchte. 
Daumier  sah  die  Figuren  — und  Volksmengen  — schon  so,  wie  man  sie 
heute  sieht.  Dieser  windschiefe  bookmaker,  der  im  Paletot  und  Zylinder  wie 
vom  Wind  dahergeweht,  unbestimmt  auf  uns  losdunkelt,  ist  wirklich  wenig 
mehr  als  „eine  Tonalität“.  Rosso  schraubt  den  menschlichen  Dünkel  stark 
herunter.  ,,Wie?  Sie  glauben,  daß  Sie  etwas  anderes  sind  als  dieser  Teppich, 
dieser  Sessel?  . . . Wir  sind  nichts  als  die  Konsequenzen  der  Dinge,  die  uns 
umgeben.  Selbst  wenn  wir  uns  bewegen,  hängen  wir  immer  mit  anderen 
Sachen  zusammen.  Sie  sind  eine  Tonalität,  ein  Farbengegensatz.  Sie  sagen: 
ich  bin  der  und  der  und  will  weiß  sein,  weil  ich  weiß  bin,  ...  es  hilft  Ihnen 
nichts,  vous  subissez  la  lumiere  rouge.  Sie  sind  immer  von  einer  Tonalität 
beherrscht.“ 

An  den  verschiedenen  Werken  treten  diese  Anschauungen  verschieden 
deutlich  in  die  Erscheinung.  Das  Wachsköpfchen  eines  kranken  Kindes  ist 
in  seinen  Ovalitäten  so  harmonisch  und  im  Ausdruck  so  rührend,  daß  es 
schon  eine  Musealkarriere  hat.  Dem  Künstler  erscheint  es  noch  nicht  als 
,,das“.  Der  Kopf  eines  lachenden  Mädchens,  eines  Kindes  in  der  Sonne  und 
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so  fort  sind  schon  mehr  „Impressionen“.  Auch  treffliche  Porträts  hat  Rosso 
gemacht.  Von  dem  des  holländischen  Augenarztes  Dr.  Fies  könnte  man 
sagen,  es  sei  so  gut,  daß  man  es  in  seiner  Eigentümlichkeit  kaum  noch 
erkennbar  reproduzieren  könne;  in  den  meisten  Klischeeabdrücken  kommt 
der  dicke,  sitzende  Herr  als  reines  Vexierbild  heraus,  als  eine  schlanke  Dame 
in  bauschender  Toilette,  die  um  eine  Ecke  schwenkt.  Die  Luftigkeiten  der 
Rosso  sehen  Kunst  gehen  zum  Teil  schon  über  das  Klischierbare  hinaus. 

Rossos  Plastik  ist  eine  Sache  für  sich.  Eine  Kunst  für  sich,  die  sich  aus 
der  so  viel  atmosphärischer  gewordenen  Luft  von  heute  niedergeschlagen 
hat.  Was  er  von  ihrem  Verhältnis  zur  vergangenen  und  zukünftigen  Plastik 
hält,  ist  natürlich  Täuschung  einer  naiv  in  sich  selbst  aufgehenden  Künstler- 
natur. Sie  wird  nichts  an  der  Tatsache  ändern,  daß  die  Plastik  ihrem  Wesen 
nach  eine  dreidimensionale  Kunst  von  materieller  Handgreiflichkeit  und 
handgreiflicher  Stofflichkeit  ist.  Aus  der  Natur  des  jeweiligen  Stoffes  ergibt 
sich  ihr  ja  auch  die  Technik,  ja  zum  Teil  der  Stil.  Gerade  die  Stofflichkeit 
als  solche  kann  anderen  Plastikern  (Klinger!)  eine  Fundgrube  mächtiger, 
echt  künstlerischer  Wirkungen  werden.  Mit  dem  Stoff  der  Plastik  war  ihr 
Geist  jahrtausendelang  untrennbar  verbunden  und  gerade  die  guten  Geister 
der  Plastik  hüteten  sich  wohl,  den  Stoff  zu  vergewaltigen  oder  sich  ihn 
abhanden  kommen  zu  lassen.  Der  Stoff  war  auch  immer  wieder  das  Heil- 
mittel nach  kränkelnden  oder  tollen  Epochen.  Daß  mit  ihm  auch  in  der 
Richtung  Rossos  etwas  Interessantes  anzufangen  ist,  darf  als  eine  Art 
fröhliches  Phänomen  gelten,  auf  das  man  nicht  gefaßt  war.  Eine  neue 
plastische  — Rosso  meint  eher:  malerische  — ■ Möglichkeit,  die  man  sich 
gerne  gefallen  läßt.  Sie  beweist  nur,  daß  der  Impressionismus  noch  viel 
tiefer  in  den  künstlerischen  Naturgesetzen  begründet  ist,  als  die  Maler  selbst 
geglaubt  haben. 

ALTTHÜRINGER  PORZELLAN  h»  VON  ED- 
MUND WILHELM  BRAUN -TR OPPAU  h» 


EIT  Über  dreißig  Jahren  kennen  und  sammeln 
die  Engländer  das  Thüringer  Porzellan  des 
XVIII.  Jahrhunderts.  Die  übersichtlichste  Zu- 
sammenstellung der  künstlerischen  Tätigkeit 
in  den  verschiedenen  Fabriken  und  der  von 
ihnen  gebrauchten  Marken  enthält  heute  noch 
der  Katalog  der  Franks-Kollektion  von  kon- 
tinentalem Porzellan  im  Londoner  Bethnal  Green 
Museum.  Aber  schon  Chaffers  war  im  Jahre  1872 
recht  viel  über  Thüringer  Porzellan  bekannt,  er 
bildete  auch  manchbedeutendes  Stück  ab.  Bei  uns 
interessierte  man  sich  bisher  relativ  weniger  dafür.  Wohl  sammelten  die 
Museen  seit  längerer  Zeit  ein  oder  das  andere  Stück  von  auffallender  Qualität, 
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Medardo  Rosso,  Die  Kranke  im  Hospital,  Salon  1904  (nach  einer  von  Mr.  Chabrier  überlassenen 

photographischen  Aufnahme) 

aber  unsicher  und  lückenhaft  war  unser  Wissen  dennoch.  Was  durch  tech- 
nische Fehler,  eine  gewisse  teutonische  Plumpheit,  harte  Bemalung  aus  dem 
gewohnten  Rahmen  herausfiel  und  gar  etwa  keine  Marke  hatte,  wurde  fast 
immer  als  thüringisch  erklärt.  Die  mächtig  erwachte  Liebe  für  altes  deutsches 
Porzellan  hat  auch  hier  Wandel  geschaffen.  Vor  zwei  Jahren  erschien  das 
mit  einer  Summe  von  Fleiß  und  Vertiefung  geschriebene  Werk  des  bekannten 
Leipziger  Nationalökonomen  Wilhelm  Stieda:  ,,Die  Anfänge  der  Porzellan- 
fabrikation auf  dem  Thüringerwalde“,  in  dem  die  zwölf  Fabriken  des 
XVIII.  Jahrhunderts  auf  Grund  eingehender  archivalischer  Studien,  For- 
schungen in  Kirchenbüchern  etc.  zum  ersten  Male  ihre  Darstellung  fanden. 
Stieda  als  Nationalökonomen  interessierten  in  erster  Linie  die  Produktions- 
verhältnisse, die  wirtschaftsgeschichtliche  Bedeutung  des  Porzellanlandes 
Thüringen;  die  technische  und  kunstgewerbliche  Seite  trat  für  ihn  mehr  in 
den  Hintergrund.  Hier  sprang  nun  das  Leipziger  Kunstgewerbemuseum  ein, 
dessen  Direktor  Dr.  Richard  Graul,  unterstützt  von  dem  zweiten  Direktor 
Dr.  A.  Kurzwelly,  eine  kürzlich  geschlossene  Ausstellung  von  Altthüringer 
Porzellan  veranstaltet  hat,  die  dank  dem  Entgegenkommen  der  Besitzer 
solcher  Porzellane  volle  Klarheit  gebracht  hat.  Wir  übersehen  jetzt  das 
große  Gebiet  der  Thüringer  Porzellankunstindustrie  im  XVIII.  Jahrhundert, 
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wir  kennen  ihre  Bedeutung  und  ihren 
Wert,  wir  wissen  nun,  was  originell 
und  eigenartig  in  ihr  ist  und  was  ent- 
lehnt. Wenn  das  von  Graul  und  Kurz- 
welly  in  Aussicht  gestellte  illustrierte 
Werk  über  die  Ausstellung  erschie- 
nen sein  wird,  gehört  wohl  die  Ge- 
schichte des  Thüringer  Porzellans  zu 
einer  der  am  klarsten  erhellten. 

Die  Technik  der  Porzellaner- 
zeugung ist  den  Thüringer  Fabriken 
bekanntlich  weder  durch  Meißener 
oder  andere  Überläufer  noch  durch 
keramische  Vaganten  vermittelt 
worden,  obwohl  gerade  diese  auch  an 
den  kleinen  Höfen  mit  glänzenden 
Versprechungen  auftauchten,  sie 
wurde  vielmehr  neu  erfunden,  und 
zwar  ungefähr  zu  derselben  Zeit,  zirka 
1760,  durch  zwei  unabhängig  von- 
einander experimentierende  Männer, 
Georg  Heinrich  Macheleid,  den  Be- 
gründer der  Volkstedter  Fabrik,  und  Gotthelf  Greiner,  der  die  Limbacher 
Manufaktur  ins  Leben  rief.  Und  so  erlebte  das  Thüringer  Porzellan  dieselben 
Entwicklungsphasen  der  Masse  und  Glasur,  dieselben  Fehler  wie  in  Meißen 
zu  Böttchers  Zeit  oder  in  Wien  unter  Du  Paquier.  Bald  ist  die  Glasur  zu 
stark  kalkhaltig  und  wird  infolge- 
dessen glasig  und  grau,  bald  ist  sie 
zu  sehr  vom  Feuer  aufgefressen, 
besonders  bei  den  frühen  Blau- 
malereien, wird  matt;  „eierschalig“ 
nennt  man  diesen  Fehler  heute  noch 
in  den  Thüringer  Fabriken,  eine 
recht  gute  Bezeichnung.  Erst  nach 
langen  Mühen  erreichte  man  die 
weiße  richtige  Feldspatglasur. 

Abgesehen  von  Kloster  Veils- 
dorf und  Gotha,  die  mehr  dem  Typus 
der  anderen  deutschen  Manufakturen 
entsprachen,  welche  in  erster  Linie 
Hofschöpfungen  waren,  sind  die 
Thüringer  Fabriken  analog  vielen  da- 
maligen Fayencefabriken  meist  indu- 
strielle bürgerliche  Unternehmungen,  Medardo  Rosso,  Porträt  des  Dr.  Fies  (Utrecht) 


Medardo  Rosso,  Enfant  ä la  bouchee  de  pain 
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Bemalte  Untertasse  einer  Terrine,  Volkstedter  Porzellan  (Kunstgewerbemuseum  Frankfurt  a.  M.) 


von  Einzelnen  oder  Aktiengesellschaften  geleitet,  entsprechen  also  mehr 
den  modernen  Betrieben.  Manche  dieser  alten  Fabriken  existieren  und  blühen 
ja  heute  noch.  Wenngleich  diese  kleinen  Fabriken  in  den  ersten  Zeiten  ihres 
Bestehens  künstlerisch  Wertvolles  geschaffen  haben,  so  mußten  doch  die 
meisten  gegen  Ende  des  Jahrhunderts,  ohne  Unterstützung  vom  Hofe,  auf 
sich  selbst  angewiesen,  unter  dem  Drucke  der  großen  Konkurrenz  sich  auf 
einen  rein  fabriksmäßigen  Massenbetrieb  beschränken.  Die  reiche  Fülle  des 
vornehmen  Tafelschmuckes,  die  Figuren,  die  reichen  Tafelgeschirre,  Aufsätze 

und  so  weiter  traten  meist 
schon  von  Anfang  an  in  den 
Hintergrund,  die  Gebrauchs- 
ware dominierte,  das  einfache 
Gebrauchsspeiseservice,  das 
Kaffee-,  Tee-  und  Schokolade- 
geschirr. 

Das  bürgerlich  sentimen- 
tale Element  des  deutschen 
Louis  XVI-Stils,  dessen  Haupt- 
vertreter der  deutsche  Greuze 
war,  Joh.  Peter  Melchior,  der 
Frankenthaler  und  Höchster 
Modelleur,  hat  sich  in  Thürin- 

Bemalte  Terrine,  Volkstedter  Porzellan  (Kunstgewerbe-  ui  i i i • 

museum  Frankfurt  a.  M.)  g6nS  PorZ0ll3.nkunst  bS-ld  0111- 
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genistet  und  dort  zu  einem  gemütvollen  kleinbürger- 
lichen Biedermeiertum  lange  vor  der  eigentlichen 
Biedermeierzeit  ausgebildet:  die  Sprüche  und  Wid- 
mungen auf  den  Geschenktassen  erzählen  davon  und 
die  Limbacher  Figuren  sind  wahre  Dokumente  ihrer 
Zeit,  so  recht  würdevolle  Thüringer  Herren  und 
Damen.  Die  Kleider  im  Kleinstadtschnitt,  die  sie 
tragen,  mögen  den  damaligen  eleganten  Leipzigern  — 
ich  erinnere  an  die  lebendigen  Schilderungen  in 
Zachariaes  Renommist  — gerade  so  putzig  vorge- 
kommen sein,  wie  etwa  eine  österreichische  Klein- 
stadtrobe auf  der  Ringstraße  wirkt. 

In  erster  Linie  interessieren  uns  unter  den  gegen 
2000  Objekten  der  Leipziger  Ausstellung  diejenigen, 
die  künstlerische  Selbständigkeit  verraten,  und  gerade 
bei  den  älteren  Fabriken  finden  wir  eine  Fülle  von 
solchen.  Kloster  Veilsdorf  und  Volkstedt  sind  noch 
auf  Rokoko  und  frühes  Louis  XVI  gestimmt,  in  Gotha 
dominiert  der  spätere  Louis  XVI-Stil  unter  ausgespro- 
chener Beeinflussung  seitens  der  Sorgenthalschen  Alt- 
wiener Porzellane. 

Im  Jahre  1760  erhielt  der  frühere  Theologe  Georg 
Bemalte  Kloster  Veilsdorfer  Heinrich  Macheleid  vom  Fürsten  Johann  Friedrich  zu 
Porzellanfigur,  „Minerva“  Schwarzburg  ein  Privileg  zur  Erzeugung  von  Porzellan. 

aus  der  Folge  antiker  Gott-  ° ° o o 

heiten  (Thüringer  Museum  Bis  1762  war  die  Fabrik  in  Sitzendorf,  wo  Macheleid 
in  Eisenach)  auch  die  ersten  Experimente  gemacht  hatte,  dann 

wurde  sie  nach  Volkstedt  transferiert.  Leider  ist  das  Aktenmaterial  ein  sehr 
geringes,  einen  einzigen  Künstlernamen  nennt  uns  Stieda,  den  Maler  Triebner, 
dem  wir  noch  den  Dreher  Rielig  beifügen  können,  der  1769  von  Meißen  kam 
(Berling,  S.  174  Anmer- 
kung 319).  Angesichts 
der  künstlerischen  Be- 
deutung der  Fabrik  und 
der  vielen  interessanten 
Beobachtungen,  die  sich 
aus  der  großen  Menge 
der  ausgestellten  Volk- 
stedter  Porzellane  er- 
geben, ist  dieser  Mangel 
um  so  bedauerlicher. 

Die  ältesten  Marken 
zeigen  die  zweizinkige 
Gabel,  einfach  oder 

doppelt,  manchmal  nach  Oeraer  Porzellankanne,  bunt  dekoriert  (Frau  Dr.  Spitzer,  Dresden) 
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Bemalte  Limbacher  Porzellanfigur, 
,, Herbst“,  aus  der  Jahreszeitenfolge 


Art  der  Meißener  Kurschwerter  gekreuzt,  letztere 
auch  mit  Querstrich  durch  die  Kreuzung.  Das 
von  Demmin  angegebene  unterglasurblaue  R als 
Marke  kam  erst  zu  Beginn  des  XIX.  Jahrhunderts 
auf.  Wir  können  die  Gabel  sicher  als  die  Volk- 
stedter  Marke  akzeptieren,  denn  sie  kommt  auch 
im  Wappen  und  auf  den  Münzen  des  Hauses 
Schwarzburg  vor.* 

An  der  Spitze  der  Volkstedter  Porzel- 
lane stehen  gleich  wirklich  respektable  Leistun- 
gen, ein  ganzes  großes  Tafelservice  mit  reichem 
plastischen  Muscheldekor  und  Gitterrand.  Die 
großen  Meißener  Service,  wie  das  Schwanen- 
service  des  Grafen  Brühl,  haben  dem  Modelleur 
vorgeschwebt.  Es  sind  Terrinen  von  verschie- 
dener Größe,  rund  und  oval,  mit  Zitronen  als 
Deckelgriffen  dann  runde  und  ovale  Platten  und 
Saucieren;  besonders  letztere  wirken  außer- 
ordentlich reich  durch  ihren  plastischen  Schmuck, 
üppiges  Muschelwerk  und  Delphinköpfe  mit 
weitaufgesperrten  Mäulern  als  Schnauzen.  Im 
Katalog  (S.  128,  Nr.  688)  der  Sammlung  Hirth 

ist  eine  Terrine  mit  Untertasse  aus  diesem  Service  bereits  reproduziert.  Es 

kommtverschieden  dekoriert 
in  der  Ausstellung  vor.  Zu- 
nächst mit  dem  fürstlich 
Schwarzburgischen 
Wappen,  bunten  Streu- 
blumen und  goldgehöhten 
Rändern.  Das  plastische 
Randmuster  dieses  Service 
besteht  aus  einfachem  Gitter- 
werk, das  auch  auf  einem 
frühen  Tafelservice  der 
Wiener  kaiserlichen  Manu- 
faktur (zirka  1745 — 49)  des 

* E.  Fischer,  Die  Münzen  des 
Hauses  Schwarzburg,  Heidelberg  1904. 
Die  von  Fischer  ausgesprochene  Deutung 
auf  die  bei  der  Verschüttung  der  Erze 
angewandte  Schlackengabel  wird  nur 
durch  eine  Notiz  in  der  numismatischen 
Monatsschrift  1904,  Nr.  ii  gestützt,  wo 
auf  das  Siegel  der  Schmelzknappenschaft 
zu  Freiberg  von  1485  verwiesen  wird,  das 
Teller  aus  Kloster  Veilsdorfer  Porzellan,  bemalt  mit  bunten  gekreuzt  einen  Spaten  und  eine  derartige 
Blumen  (Geheimer  Rat  Lüders,  Grunewald  bei  Berlin)  doppelzinkige  Gabel  zeigt. 
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Untertasse  eines  Frühstückservices  in  Eisenrot,  bemalt  mit  Bettler- 
szenen, Kloster  Veilsdorfer  Porzellan  (Nordböhmisches  Gewerbe- 
museum Reichenberg) 


Österreichischen  Mu- 
seums vorkommt.  Wie 
schon  bemerkt,  hat  man 
das  Service  auch  für 
andere  Besteller  als  den 
Fürsten  mit  einfache- 
rem Dekor  hergestellt, 
gegen  1820  das  letzte 
Mal,  diesmal  wieder  für 
den  Hof. 

Gleichfalls  aus  dem 
Schloß  in  Rudolstadt 
stammt  eine  hübsche 
interessante  bemalte 
Plat  de  menage,  die  an 
ein  süddeutsches  Modell 
(Straßburg)  erinnert  und 
aus  der  Goldschmiede- 
kunst herkommt.  Sie 
ist  in  Schifform,  mit  der 
Figur  eines  sitzenden 
Mannes  mit  erhobenem 
Becher  am  Steuer,  und  trägt  Essig-  und  Ölkännchen,  Salzfaß  und  Zitronen- 
becher; in  der  Mitte  ragt  eine  Pyramide  empor,  die  auf  allen  vier  Seiten  je 
ein  Wappen  trägt,  den  österreichischen  Doppeladler,  zwei  voneinander 
abgewandte  Fische,  einen  stehenden  Löwen  und  ein  Stadttor  mit  drei 
Türmen.  Die  Rocaillen  sind  mit  Purpur  gehöht.  Eine  thüringische  Fayence, 
eine  Sauciere  des  Hamburger  Kunst- 
gewerbemuseums (Jahresbericht  1903, 

Seite  42)  mit  den  gekreuzten  Schwer- 
tern mit  Kreuz  am  Schnittpunkt,  ist 
ebenfalls  in  Schifform,  mit  Delphin- 
kopf und  Mann  am  Steuer.  Sehr  beliebt 
waren  in  den  thüringischen  Fabriken 
feine  Malereien  in  Eisenrot.  Das 
Hamburger  Museum  sandte  ein  ganzes 
Kaffeeservice  mit  figürlichen  Szenen, 

Stichen  nach  Chodowiecki,  vortrefflich 
gemalt.  Als  Marke  trägt  es  die  ge- 
kreuzten Gabeln,  welche  deutlich  die 
Tendenz  verraten,  die  Meißener  Kur- 
schwerter zu  imitieren. 

Der  Einfluß  Meißens  ist  der  vor-  Kloster  Veilsdorfer  Untertasse,  bemalt  mit  bunten 

Blumengirlanden,  Vögeln  und  Maschen  (Dr.  von 

herrschende  bei  den  Volkstedter  uaiiwitz,  Berlin) 


Tablett  eines  Frühstückservices,  Geraer  Porzellan,  bemalt  mit  Watteau-Szenen  unter  Lauben  und  Blumen- 
girlanden (J.  van  Dam,  Berlin) 


Porzellanen;  wir  finden  wie  in  Ansbach-Bruckberg  die  reizenden  kleinen 
Frauenköpfe  unter  den  Schnauzen  der  Gefäße,  gelbes  Fondporzellan  mit 
Vögeln  auf  Korngarben  und  Streublumen  in  den  Feldern,  große  Blumen- 


Kloster  Veilsdorfer  Teller,  bemalt  mit  bunten  Chinoi- 
serien  (Herzog  von  Sachsen-Meiningen) 


malereien,  bunt  oder  purpurn,  Schmet- 
terlinge, purpurfarbene  Schuppen- 
musterränder mit  bunten  geschwun- 
genen Blumengirlanden.  Von  ganz 
hervorragender  Schönheit  ist  ein  vier- 
eckiger Solitaire  des  Berliner  Kunst- 
gewerbemuseums, ein  Kaffeeservice 
für  eine  Prinzessin,  mit  deren  Mono- 
gramm und  kleinen,  feinen  bunten 
Watteau-Szenen  in  goldenen  Rocaille- 
kartuschen.  Sehr  gepflegt  und  meister- 
haft ausgeübt  wurde  dann  die  Purpur- 
malerei, es  sind  neben  einem  solchen 
Dosendeckel  ein  Paar  kugelige  Töpfe 
mit  Untertassen  da,  bemalt  mit  Garten- 
szenen in  Goldrocaillekartuschen, 
vornehme  lustwandelnde  Damen  dar- 
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stellend,  von  einer  Grazie  und  Lebendigkeit, 
daß  man  an  Porträts  denken  möchte.  Ein  Stück 
dieser  Art  besitzt  übrigens  auch  das  Öster- 
reichische Museum.  Fein  empfundene  Köpfe  in 
Medaillons,  die  in  Eisenrot  auf  einem  Kabarett 
und  einer  Tasse  gemalt  sind,  wirken  ebenfalls 
wie  Porträts.  Der  Klassizismus  brachte  auch 
wie  zum  Beispiel  in  Wien,  Höchst,  Ludwigs- 
burg die  Vorliebe  für  Medaillons  mit  Köpfen 
antiker  Philosophen  und  Dichter,  hier  in 
Purpurfarbe.  Eine  Teetasse  ist  mit  bunten 
und  schlanken  hohen  Gestalten  geschmückt. 
Kräftig  und  lebendig  wirken  einige  bemalte  Reliefbilder  in  plastischen 
Rocaillerahmen,  das  Porträt  eines  Fürsten,  dann  eine  Köchin  am  Herd.  Wie 
überhaupt  das  plastische  Können  der  Fabrik  nicht  unbedeutend  gewesen 
sein  muß.  Leider  ist  so  wenig  bisher  bekannt.  Auf  ein  Meißener  Vorbild  geht 
eine  große  buntbemalte  Balusterdeckelvase  mit  einem  Putto  als  Deckelknauf 
zurück.  Vielleicht  die  beste  bisher  bekannte  thüringische  Gruppe  wurde  in 
Volkstedt  modelliert,  ein  kräftig  bemalter,  den  Dudelsack  blasender  Stelzfuß, 
neben  ihm  ein  Hund,  der  eine  gefallene  oder 
geschossene  Wildgans  apportiert.*  Die  Gruppe 
steht  auf  einem  naturalistischen  Grassockel;  sie 
gehört  dem  Hamburger  Museum,  wohin  sie  aus 
dem  englischen  Kunsthandel  kam. 

Die  Geraer  Fabrik,  von  der  sich  fast  gar 
keine  archivalischen  Nachrichten  bisher  ge- 
funden haben,  ist  eine  der  amüsantesten  unter 
den  thüringischen,  wirkt  auch  am  meisten 
thüringisch  und  kleinstaatlich.  Alle  möglichen 
Einflüsse  geben  sich  Rendezvous,  eine  bemalte 
Butterdose  in  Form  eines  Rebhuhns  geht  auf 
ein  Berliner  Modell  zurück,  die  Kaffeekanne 
mit  hellbraunem,  die  Holzmaserung  imitie- 
rendem Grund  und  der  Inschrift:  ,,A  Madame 
Salefsky  — A Monsieur  Salefsky  — ä Leipzig“ 
in  ausgesparten  Medaillons  ist  nach  einem 
Niederweiler  Vorbild  entstanden.  Ein  Pokal 
ahmt  einen  Glasrömer  nach,  er  ist  geschmückt 
mit  der  Ansicht  von  ,, Leipzig  von  der  Conne- 
witzer  Seite“  und  einer  schwarzen  Silhouette. 

Eine  Parfümflasche  (,, Spritzfläschchen“  nannte 

* Dieser  apportierende  Hund  scheint  merkwürdigerweise  nach 
einem  Modell  von  Mennety  geformt  zu  sein  (Abbildung  desselben 
bei  Garnier,  La  porcelaine  tendre  de  Sevres,  Seite  6),  oder  beide 
gehen  auf  ein  gemeinsames  Vorbild  zurück. 


Kaffeekanne  von  Kloster  Veilsdorfer 
Porzellan,  bunt  bemalt  mit  Putten  in 
Lorbeerkranzmedaillons  (Sammlung  der 
königlichen  Porzellanmanufaktur  in 


Kloster  Veilsdorfer  Tasse,  bemalt 
mit  bunten  Blumengirlanden, 
Vögeln  und  Maschen  (Dr.  von 
Dallwitz  in  Berlin) 

antiken  Ruinenlandschaften 


igi 


man  sie  in  Wallendorf)  war  wohl  ein  Hochzeits- 
geschenk; es  trägt  die  Namen  der  Brautleute  in  Medail- 
lons, die  mit  Girlanden,  Putten,  einem  Klapperstorch 
etc.  geziert  sind.  Eine  Deckeltasse  mit  Untertasse  ist 
wieder  in  Holzmaserimitation  bemalt,  die  Tasse  trägt 
das  Porträt  eines  alten  Herrn,  die  Untertasse  die 
Ansicht  von  ,,Glücksthal“,  beide  als  Medaillons  in 
Purpurfarbe. 

Eine  zylindrische  Empiredeckeltasse  mit  Unter- 
tasse vom  Jahre  i8ii,  bezeichnet  ,,Gera“,  ist  auf 
gelbem  Fond  mit  schwarzem  und  goldenem  Loggien- 
dekor bemalt  und  hat  die  Inschrift  ,,Dem  Andenken 
seiner  guten  Schwiegermutter  gewidmet  von  Sieber“,  — 
ein  Biedermeier  ex  voto  zu  Ehren  der  verstorbenen 
Kaffeeliebhaberin.  In  einer  englischen  Sammlung  gibt  es  eine  Kompotschale 
mit  Untertasse.  Auf  letzterer  ist  ein  Brief  gemalt  mit  der  Adresse:  „Madame 
Kessler,  nee  Schwinge  ä Freyburg“;  die  Compotiere  trägt  die  Ansicht  von 
Gera.  Auch  in  Gera  wieder  das  respektable  Können  der  Maler,  die  sich  an 
Alles  trauten,  die  zum  Beispiel  auch  zu  einem  Meißener  Dejeuner  mit  feinen 
Watteau-Szenen  unter  Rosenlauben  und  mit  Treillagen  und  Blumengirlanden 
(es  waren  vorhanden  die  Kannen  und  die  Zuckerdose)  das  ovale  Kabarett 
und  die  beiden  Tassen  formten  und  bemalten.  Infolge  der  etwas  grauen 
glasigen  Glasur  wirken  die  Farben  härter,  auch  haben  die  Schäferpärchen 
etwas  Meißener  Grazie  eingebüßt  und  Thüringer  Fasson  bekommen,  aber 
immerhin  ist  die  Ergänzung  nicht  zu  verachten. 

Ein  lustiges  Seitenstück  zu  den  Geraer  Malereien  ist  eine  übrigens 
ganz  gute,  aber  ausgesprochen  thüringische  Venus  auf  einer  Engelswolke, 
die  beinahe  an  Hans  Thomas  Engelswolke  erinnert.  Man  modellierte  ferner 

wie  in  Limbach  Jahres- 
zeitenfiguren und  im 
Kunsthandel  tauchte  vor 
Jahren  ein  aus  der  be- 
kannten Sammlung  Par- 
part  in  Schloß  Hüningen 
stammendes  Liebespaar 
in  rosenbewachsener 
Rocaillelaube  auf,  das  auf 
einen  ganz  hervorragen- 
den Modelleur  zurück- 
gehen muß.  Die  Geraer 
Fabriksakten  sind  leider 
für  immer  verloren,  viel- 
leicht wird  es  gelingen, 
mühsam  aus  den  Archi- 


Teekanne  aus  Kloster  Veilsdorfer  Porzellan,  bemalt  mit  bunten 
Blumengirlanden,  Vögeln  und  Maschen  (Kunstgewerbemuseum 
Hamburg) 


Kloster  Veilsdorfer  Schoko- 
ladetasse, bemalt  mit  bunten 
Chinoiserien  (Herzog  von 
Sachsen-Meiningen) 


25 
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Tasse  von  Kloster  Veilsdorfer 
Porzellan,  bemalt  mit  Stoff- 
girlanden und  Medaillons  mit 
antiken  Szenen  (Frau  Dr.  Spitzer, 
Dresden) 


valien  anderer  Manufakturen  Nachrichten  über  den 
einen  oder  anderen  der  in  Gera  tätig  gewesenen 
Künstler  zusammenzusuchen. 

Die  künstlerisch  leistungsfähigste  und  bedeu- 
tendste Fabrik  ist  die  vom  Prinzen  Friedrich  Wilhelm 
Eugen  von  Hildburghausen  1760  zu  Kloster  Veils- 
dorf begründete,  schon  durch  die  Person  ihres 
vornehmen  Begründers  von  den  übrigen  durch 
Privatpersonen,  meist  bürgerliche  Geschäftsmänner 
ins  Leben  gerufenen  Manufakturen  unterschieden, 
zunächst  eine  Luxusschöpfung  Serenissimi  wie 
Frankenthal,  Fulda  und  Ludwigsburg.  Das  originellste  und  reizvollste 
Dessin  der  Kloster  Veilsdorfer  Buntmalerei,  bei  Teeservicen  angewandt, 
besteht  aus  leichten,  von  purpurnen  Maschen  hängenden  Blumengirlanden, 
in  denen  Vögel  sitzen.  Auf  zweien  solcher  Tassen  (A.  Schöller,  Berlin  und 
Kunstgewerbemuseum  Cöln)  findet  sich  das  Malermonogramm  D,  das  wohl 
den  besten  Maler  der  Fabrik,  Döll,  bezeichnet.  Diese  graziöse,  leichte, 
zerflatternde  Blumenmalerei  charakterisiert  auch  ein  Speiseservice;  es  sind 
Winden,  Purpurrosen,  Vergißmeinnicht  und  Tulpen.  Im  plastischen  Muster 
der  Teller  hat  man  wie  in  Bruckberg  an  Berliner  Vorbilder  gedacht.  Neben 
den  bunten  Blumen  dekorierte  man  mit  Purpurblumen  oder  mit  bunten 
Früchten  in  derselben  leichten  Art. 

Von  eigenartigem  Charme  sind  die  Puttenmalereien.  Bald  tummeln  sie 
sich  mit  Trophäen  beladen  in  den  Wolken,  bald  füllen  sie,  Blumen  haltend, 
gleichfalls  vom  wolkigen  Hintergründe  sich  abhebend,  ein  ovales  Medaillon, 
das  ein  mit  purpurfarbenen  Bändern  und  Maschen  umwundener  Lorbeer- 
kranz einrahmt.  Von  hervorragender  Feinheit  sind  kleine  Teetassen  mit 
interessantem  Dekor:  in  einer  Vedute  mit  hochragenden  Bäumen  steht  vor 
einer  grünen  Stoffdraperie  ein  ovales 
Medaillon  mit  feinen  purpurfarbenen 
römischen  Ruinenlandschaften.  Daneben 
finden  wir  gute  bunte  römische  Land- 
schaften, kameenartig  von  Kranzgirlanden 
umgebene  antike  Figuren,  bunte  Watteau- 
Szenen  und  holländische  eisenrote 
Trinkergruppen.  Interessant  ist  die  ver-  , 
schiedenartige  Bemalung  desselben 
Modells.  Es  ist  dies  ein  Frühstückservice, 
das  Tablett  in  kräftigen  Rocailleformen 
als  Blatt  gebildet.  Einmal  sind  die 
einzelnen  Stücke  mit  kräftigen  eisen- 
roten Bettlerszenen  bemalt,  das  zweite 
Mal  mit  den  zarten  in  Wolken  schwe-  v,n  kios.»  veiisdoj.,  po,z.iia„ 

bemalt  mit  Stoffgirlanden  und  Medaillons  mit 

benden  Putten.  Beliebt  waren  ferner  antiken  Szenen  (Frau  Dr.  Spitzer,  Dresden) 
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Teebüchse  von  Kloster 
Veilsdorfer  Porzellan,  be- 
malt mit  bunter  Landschaft 
(Frau  Dr.  Spitzer,  Dresden) 


Chinoiserien  von  wirklicher  Eigenart.  Hohe  Gestalten, 
meist  eine  oder  zwei,  stehen  oder  sitzen  in  der  durch 
schlanke  graugrüne  Palmen  überragten  Landschaft, 

Tee  trinkend,  Waffen  tragend  etc.  Auch  hier  wieder 
die  blasse  zarte  Palette  der  Fabrik  mit  blassem 
Purpur,  Gelb,  Eisenrot  und  Grau.  Das  dekorativste 
Kloster  Veilsdorfer  Stück  in  der  Ausstellung  war 
eine  ganz  reizend  bemalte  Zuckerdose  mit  blauem 
goldgeränderten  Schuppenrand,  ferner  mit  eisenroten 
und  zartfarbigen  Muscheln,  Schnecken  und  Blättern 
(A.  Schöller,  Berlin). 

Die  Kloster  Veilsdorfer  Porzellanplastik  ist  bis 
jetzt  nur  in  wenigen  Stücken  bekannt,  doch  lassen 
diese  deutlich  wieder  den  Einfluß  des  Prinzen,  des 
Besitzers,  erkennen.  Die  Fabrik  war  die  mondainste 
unter  ihren  thüringischen  Schwestern.  Der  Prinz 
besaß  und  liebte  wohl  Sevresporzellane,  er  sandte  öfters  französische 
Kupferstiche  hinaus  und  ließ  darnach  zum  Beispiel  Plats  de  menage  model- 
lieren. Er  schickte  wohl  auch  einmal  die  bekannten  Elements  d’orfevrerie 
von  Pierre  Germain  (Paris,  1748),  denn  ein  in  verschiedenen  Ausformungen 
noch  vorhandener  Figurenleuchter  ist  nach  einem  von  Jacques  Roettiers 
gezeichneten  Blatte  dieses  Werkes  modelliert,  eine  Tatsache,  die  zuerst 
Brinckmann  an  der  Hand  des  Leuchters  im  Hamburger  Museum  nachwies. 
Im  Jahre  1779  schrieb  der  Prinz  an  den  Intendanten  Bayer  (Stieda,  Seite  199), 
er  solle,  die  ,,von  flgurierten  Leuchter  mit  die  Satir  ein  baar  bunt  mit  Gold 

gemahlt“  schicken.  Zu  den  Folgen 
von  ,, Theaterfiguren“  gehört  wohl 
der  elegante,  nach  einem  älteren 
Meißener  Vorbilde  modellierte 
Harlekin  mit  erhobenem  Brief, 
und  die  schlanke  nackte  Venus  mit 
der  Taube  der  Ausstellung  findet 
ebenfalls  ihre  Erwähnung  in  den 
Fabriksakten.  Zu  derselben  Folge 
von  antiken  Göttern  gehört  wohl 
die  gut  modellierte  Minerva  des 
Eisenacher  Museums. 

Die  Wallendorfer  Fabrik  hat 
in  ihrer  Frühzeit  gleichfalls  Gutes 
geleistet.  Der  hier  abgebildete 
Teller  mit  plastischem  und  gemal- 
tem Randdekor,  in  der  Mitte  mit 

Bemalter  Wallendorfer  Porzellanteller  mit  Blumen-  BlumenmOnOgramm  A M A 

monogramm  unter  Baldachin  (Frau  Okonomierat 

Krieger  in  Arnstadt)  Unter  Baldachin  bekundet  dies. 


194 


Ein  anderes  Exemplar  dieses  Tellers  im  Germanischen 
Museum  ist  durch  die  unterglasurblaue  Bezeichnung 
„Wallendorf“  neben  dem  Monogramm  W bemerkenswert. 
Nach  den  Fondporzellanen  von  Sevres  oder  Wien  bemalte 
man  viele  Louis  XVI-Tassen  und  Kaffeekannen  in 
Schwarz,  Bleuroyal,  Grün,  jeweils  mit  bunten  landschaft- 
lichen Medaillons  oder  antiken  Szenen;  auch  eine  Zeit- 
darstellung findet  sich,  die  Einnahme  der  Stadt  Friedberg 
durch  die  Franzosen  im  Jahre  1796. 

Das  handwerksmäßige  Genre  bezeichnen  plumpe 
Purpurlandschaften  in  Staffage,  römische  Veduten  in 
Schwarzlot,  große  bunte  Vögel  auf  Zweigen  etc.  Die 
figurale  Plastik  erhebt  sich  selten  über  das  Mittelmaß. 
Ganz  gut  waren  die  Figuren  eines  Herrn  und  einer  Dame 
modelliert;  von  den  urkundlich  bezeugten  antiken  Götter- 
figuren (nach  Meißener  Art)  waren  zwei  ausgestellt.  Das 
feinste  Stück  war  ein  wirklich  sorgfältig  geformter  Putto 
mit  lächelnd  nach  rechts  geneigtem  Kopf;  die  ihm  bei- 
gegebene Muschel  zeigt  die  Bestimmung  als  Salzfaß.  Das 
Figürchen  wurde  in  Limbach  übrigens  nachgebildet.  In 
der  Sammlung  des  Herrn  Karl  Mayer  in  Wien  befinden 
Gothaer  Porzeiianvase,  yjgj.  charakteristische  Wallendorfer  Musikfiguren  auf 

bunt  dekoriert  ° 

im  Louis  xvi-stile  Rocaülesockeln,  zwei  Herren  und  zwei  Damen,  im  Dekor 
dem  der  Limbacher  Figuren  sehr  verwandt. 

Der  Hauptmaler  der  Limbacher  Fabrik  war  wohl  Heinrich  Dressei, 
von  dem  das  Stuttgarter  Altertums-Museum  einen  bezeichneten  und  1778 
datierten  Barbierbecher  besitzt,  in  der  Malerei  und  Masse  eine  ausge- 
sprochene Inkunabel.  Ein  zweites  Stück,  mit  H.  D.  bezeichnet,  ist  in  unbe- 
kanntem englischen  Privatbesitz,  ein  drittes,  D.  signiertes,  war  ausgestellt, 
eine  kleine  Deckelterrine  auf  vier  Füßen,  mit  Untertasse.  Der  Dekor  besteht 
aus  Rocaillekartuschen,  kleinen  purpurfarbenen  Landschaften  und  Blumen. 
Eine  Tasse  ist  mit  Putten  in  ovalen  maschengeschmückten  Medaillons 
bemalt. 

So  recht  charakteristisch  für  die  Limbacher  Porzellanplastik  sind  in 
mehreren  Reduktionen  vorkommende  vier  Einzelfiguren,  zwei  Damen  und 
zwei  Herren,  die  Jahreszeiten  vorstellend.  Komplett  ist  eine  Serie  abgebildet 
(Abbildungen  261 — 264)  im  II.  Band  von  Chaffers  Keramic  Gallery,  dort 
fälschlich  als  Luxemburger  Porzellan  bezeichnet.  Den  Herbst,  aus  einem 
zweiten  Exemplar  dieser  Serie,  merkwürdigerweise  fast  genau  im  Gegen- 
sinne zu  der  Figur  aus  der  ersten  Serie  modelliert,  mit  beinahe  demselben 
Dekor,  bilden  wir  hier  ab.  Diese  Figur  des  Herbstes  repräsentiert  die  beste 
Qualität  Limbach,  ist  gut  modelliert  und  eigenartig  bemalt.  Neben  dem 
typischen  Meißener  Streublumendekor  sehen  wir  eine  ganz  realistische 
Wiedergabe  der  Kleider,  die  Volants  am  beblumten  Rock,  das  rhombische 
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Muster  der  sogenannten  Überschleppe. 

Auch  die  Herrenkleider  sind  ähnlich  be- 
handelt. So  sind  diese  Figuren  auch  kostüm- 
geschichtlich interessant.  Man  folgte  offen- 
bar auch  den  Schwankungen  der  Mode. 

Während  die  Überschleppe  des  „Herbstes“ 
bei  Chaffers  knapp  bis  unter  die  Knie  reicht, 
ist  sie  bei  der  abgebildeten  Figur  bis  auf 
den  Boden  gehend  modelliert. 

Gleich  gut  ist  die  weibliche  Figur  des 
,, Sommer“,  ebenfalls  aus  einer  Jahres- 
zeitenfolge, die  in  der  Schürze  Kornähren 
trägt  und  in  der  Rechten  eine  solche 
emporhält  (Troppauer  Museum).  Andere 
Typen  von  Limbacher  Figuren  bot  die 
Ausstellung  ebenfalls,  sitzende,  trinkende 
Handwerkerfiguren,  eine  tanzende  Schä- 
ferin, einen  Jäger  etc.  Auch  hier  ist  wieder 
in  der  Staffierung  der  konventionelle  Streu- 
blumendekor vereint  mit  einem  realisti- 
schen. 

Weitere  Typen  der  Limbacher  Plastik 
bilden  eine  Kreuzigungsgruppe,  der  Cruci- 
fixus,  Maria  und  Johannes,  vielleicht  in  Er- 
innerung an  die  Nymphenburggruppe  modelliert,  dann  eine  spinnende 
Dame,  ein  Fleischhacker,  ein  an  einen  Baumstamm  angelehnter  Flöten- 
bläser, der  an  Ludwigsburger  Figuren  erinnert,  Putten  als  Jahres- 
zeiten etc. 

Das  Privileg  der  Gothaer  Fabrik  datiert  von  1796.  Doch  berichtet  Stieda, 
daß  sowohl  dieses  Privileg,  als  die  Witwe  des  Begründers  Baron  Rothberg 
und  andere  Nachrichten  von  einer  früheren  Tätigkeit  sprechen.  Das  ist  auch 
richtig.  Die  Geschichte  anderer  Fabriken  gibt  uns  glücklicherweise  nähere 
Angaben.  Die  Fürstenberger  Akten  berichten  nämlich  von  einem  Briefe,  den 
Rothberg  1758  an  den  bekannten  keramischen  Vaganten  Nikolaus  Paul  schrieb, 
der  1757  nach  Fürstenberg  von  Berlin  gekommen  war  und  aus  dem  hervor- 
geht, daß  er  sich  dem  Rothberg  als  Arkanisten  für  seine  1757  begründete 
Porzellanfabrik  angeboten  hatte.  Allerdings  wurde  nichts  daraus.*  Aus  dem 
Jahre  1761  dann  gibt  es  in  den  Meißener  Akten  einen  Brief  von  Gotzkowski 
an  Helbig,  worin  er  ihm  mitteilt,  daß  er  mit  Hilfe  eines  Arkanisten,  der 
gerade  nach  Gotha  gehen  wollte,  seine  Fabrik  begründet  habe.**  Das  in  der 
keramischen  Literatur,  von  Brinckmann  und  Drach  öfters  erwähnte  Itinerar 
des  Nymphenburger  Malers  George  Schrimpf  (Marburger  Staatsarchiv;  ich 


Gothaer  Porzellanvase  mit  Gold  gehöht,  die 
Medaillons  in  Grisaille 


* Stegmann,  Fürstenberger  Porzellanfabrik,  Seite  i6i,  Anmerkung  25. 
**  Berling,  Meißener  Porzellan,  Seite  173,  Anmerkung  280. 
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verdanke  eine  Abschrift  der  Güte  des  Herrn  Professors  Dr.  W.  Stieda)  sagt 
von  1766  Gotha:  „feine  Porzellanfabrik,  3 Personen,  laboriert  noch  an  der 
Masse.“  Endlich  erwähnt  auch  die  Gothaer  Handelszeitung  von  1787  in 
ihrem  Verzeichnis  der  damaligen  Porzellanfabriken  neben  Limbach,  Wallen- 
dorf,  Kloster  Veilsdorf,  Schney,  Breitenbach,  Volkstädt,  Ilmenau,  Gera  und 
Rauenstein,  auch  Gotha  als  thüringische  Manufaktur. 

Die  Porzellankunst  Gothas  ist  eine  rein  klassizistische.  Die  Formen 
sind  die  einfachen  glatten,  wie  sie  uns  in  der  Wiener  Fabrik  unter  Sorgenthal 
bekannt  sind.  Die  Malerei  war  neben  der  von  Kloster  Veilsdorf  wohl  die 
feinste  und  geschmackvollste.  Sehr  beliebt  waren  ovale  goldumrandete 
Medaillons  mit  schwarzen  antiken  Landschaften,  dann  bunte  Landschaften 
aus  Thüringen,  naturalistische  bunte  Blumen,  Vögel  und  Früchte,  Porträts, 
Monogramme,  schwarze  Silhouetten,  Putten,  Imitationen  rotfiguriger  unter- 
italischer Vasen,  dabei  eine  starke  Anwendung  von  Fondfarben  und  radiertem 
Gold : kurz  in  kleinerem  Maßstab  das  ganze  Inventar  der  Wiener  Fabrik  um 
die  Jahrhundertwende.  Die  plastischen  Details  an  den  Vasen  und  Urnen 
lassen  auf  gute  Modelleure  schließen,  gerade  wie  die  recht  gelungenen  Reliefs 
in  Wedgwoodimitation  und  die  in  der  Mache  etwas  kleinliche,  aber  im  Aus- 
druck lebendige  Bisquitbüste  der  Herzogin  und  die  übrigen  Bisquitfiguren. 
Herr  Karl  Mayer  in  Wien  besitzt  eine  gut  modellierte  bemalte  Gothaer 
Gruppe  nach  einem  Ludwigsburger  Original,  Orpheus  den  Cerberus 
bändigend. 

Die  Ausstellung  enthielt  außerdem  die  Arbeiten  der  übrigen  Fabriken, 
deren  künstlerischer  Wert  allerdings  ein  geringer  ist.  Überraschend  war  die 
vortreffliche  bunte  Figurenmalerei  auf  einem  Kaffeeservice  von  Schney,  dessen 
Maler  wohl  in  gleich  vortrefflichen  Jagdszenen  auf  einem  Service  des  Herrn 
von  Lanna  in  Prag  wieder  zuerkennen  ist;  letzteres  trägt  das  Hirschgeweih, 
die  früheste  Klösterlemarke.  Die  reichhaltige  Sammlung  von  Blaumalereien 
aller  Art  gibt  ebenfalls  genug  Vergleichspunkte  mit  der  frühen  böhmi- 
schen Porzellanindustrie.  Neben  der  in  Thüringen  blühenden  Pfeifenkopf- 
malerei gab  die  Leipziger  Ausstellung  auch  eine  Zusammenstellung  von 
Türkenköpfchen,  jener  kleinen  zu  Millionen  nach  der  Levante  ausgeführten 
Mokkatäßchen,  die  ja  auch  Wien,  Ludwigsburg,  Meißen  und  andere  Fabriken 
angefertigt  haben.  Er  gäbe  eines  der  interessantesten  Kapitel  in  der  kaum 
mehr  als  in  den  Umrissen  fixierten  Gewerbegeschichte  des  XVIII.  Jahr- 
hunderts, dieser  Export  der  Türkenköpfchen.  Die  Wiener  Fabriksakten  ent- 
halten eine  Menge  des  interessantesten  Materials,  man  war  fortwährend 
über  die  Preisschwankungen  der  Konkurrenz  unterrichtet  und  bei  etwaigem 
Sinken  der  Preise  in  Thüringen  reduzierte  die  Vorgesetzte  Behörde  in  Wien 
gleichfalls  die  Preise.  Wie  genau  man  orientiert  war,  davon  zeugt  ein  aus 
der  alten  Wiener  Fabrik  in  die  Bibliothek  des  Österreichischen  Museums 
gekommenes  Musterbuch  von  Türkenbechern  und  Vasen,  das  Jakob  Saus- 
burger in  Stadtamhof  bei  Regensburg  gehört  hatte.  Und  dieser  war  offenbar 
einer  jener  so  oft  in  den  von  Stieda  bearbeiteten  Akten  der  Thüringer 
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Porzellanmanufakturen  vorkommenden  Türkenbecherimporteure  in  Regens- 
burg, die  entweder  schon  fertige  bemalte  Waren  aus  den  Fabriken  Thüringens 
bezogen  oder  aber  die  weiß  gelieferten  in  ihren  Werkstätten  bemalen  ließen. 


KLEINE  NACHRICHTEN  b» 

BBRLINER  dekorative  CHRONIK.  Eine  große  Interieurausstellung  von 
vielseitigster  Kultur  hat  die  Möbelfabrik  A.  S.  Ball  in  der  Potsdamerstraße  ver- 
anstaltet. Deutsche,  österreichische,  englische  und  schwedische  Künstler  zeigen  sich  hier 
mit  charakteristischen  Lösungen  interessanter  Raumaufgaben. 

Was  der  Ausstellung  ihren  größten  Reiz  gibt,  mindert  freilich  auch  ihre  praktische 
Bedeutung.  Die  meisten  dieser  Innenarchitekturen  sind  für  das  Eigenbaus  angelegt  und  für 
die  Mietwohnung  nur  schwer  oder  sinnwidrig  anpaßbar. 

Die  Art,  wie  Schränke  aus  dem  Wandpaneel  entwickelt  werden,  wie  die  Türen 
organischen  Zusammenhang  mit  den  flankierenden  Regalen  haben,  wie  die  Beleuchtung 
verteilt  ist,  das  ist  durchaus  Hausprinzip.  Auch  die  Anlage  der  Fenster  entspricht  dem. 
Sie  sind  als  schmuckhafte  Wandfüllungen  ausgebildet,  fein  und  abwechselnd  durch  weißes 
Sprossenwerk  gegliedert.  Sie  sind  in  breite  Holzrahmen  gefaßt  und  bedürfen  keiner 
Tapezierbemäntelung,  die  sonst  die  kahlen  Tapetenränder  bedecken  muß. 

Solch  dekorative  Bundesgenossenschaft  hat  man  leider  in  den  Miethäusern  noch 
nicht.  Darum  erscheint  es  beinahe  wichtiger,  daß  die  Architekten  zur  Kultur  guter  Fenster, 
Decken,  Wände  und  Türen  erzogen  werden,  als  daß  dem  Publikum  ein  Interieursinn 
erweckt  wird,  der  durch  den  Kauf  einzelner  Möbelstücke  oder  auch  einer  Zimmerausstattung 
doch  nicht  befriedigt  werden  kann. 

Hier  in  dieser  sehr  geschickt  gemachten  Ausstellung  präsentieren  sich  die  Ein- 
richtungen freilich  als  vollendete  Ensembles  in  ausgeglichener  Raumharmonie.  Mancherlei 
Temperamente  der  Innenkunst  lassen  sich  hier  beobachten. 

Von  dem  leitenden  Regisseur  dieses  Ausstellungsstückes,  dem  Professor  Alfred 
Grenander  (Berlin),  sieht  man  vier  Zimmer.  Zwei  von  ihnen  zeigen  deutlich  den  Einfluß, 
der  für  den  modernen  Komfortstil  jetzt  vorherrschend  ist,  den  Einfluß  der  Wiener  und 
der  schottischen  Schule.  Ganz  in  der  Mackintosh-Art  ist  der  Vorsaal  gehalten  mit  seinen 
weißen  Paneelen,  aus  denen  eine  Schachbrettmusterung  ausgeschnitten  und  mit  matt- 
silbernen Quadraten  ausgefüllt  ist,  mit  seinen  durch  den  Raum  verteilten  schwebenden 
Glühlichtern,  seinen  herb  geführten  Mobiliarlinien,  den  Silberschlössern  an  den  Schreinen, 
die  wie  fremde  hieratische  Schmuckstücke  wirken. 

Nach  dem  esoterischen  Ästhetizismus  kommt  der  wärmere  Komfort  des  Musik- 
zimmers. Seine  beste  Wirkung  ist  freilich  eine  Raumwirkung,  keine  Möbelwirkung.  Sie 
liegt  in  der  ausgebauten,  niedriger  als  das  Zimmer  bedachten  Kaminkoje,  die  mit  sehr 
originellen,  in  ihrer  Koloristik  großzügig  behandelten  Kacheln  ausgefüttert  ist.  Sie  sind 
wellig  in  der  Oberfläche,  haben  tiefen  metallischen  Ton  und  scheinen  darauf  berechnet, 
die  Reflexe  des  Kaminfeuers  aufzufangen  und  um  die  Sitzenden  eine  purpurne  Dämmerung 
zu  spinnen. 

Ein  bequemer  Sofabau  füllt  die  Hauptwand,  er  wird  von  eigenartigen  Holzarchi- 
tekturen links  und  rechts  flankiert,  die  den  Mantel  für  die  Zentralheizanlagen  bilden.  Die 
Wandungen  sind  reizvoll  unregelmäßig  durch  runde  Ausschnitte  gegliedert,  diese 
Wärmevermittler  werden  so  gleichzeitig  ornamentale  Faktoren  und  der  Charakter  dieser 
Ausschnitte,  der  an  Schallöcher  erinnert,  paßt  gut  zu  einem  Musikzimmer. 

In  manchen  Einzelheiten  wirkt  das  letzte  Grenander-Zimmer,  ein  Herrenzimmer, 
etwas  unruhig.  Der  Intarsienschmuck  auf  den  Tischen  ist  in  der  Zeichnung  recht  ver- 
schnörkelt, die  Standuhr  hat  etwas  Überladenes,  Unausgeglichenes  und  Zackiges  in  der 
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Kontur.  Das  Sammlungsschränckchen,  wie  ein  Wappenschild  auf  einen  schmalen  Pfeiler 
aufgepflanzt,  wirkt,  trotzdem  die  Türe  in  ihrer  Metallbehandlung  viel  Geschmack  zeigt,  im 
Aufbau  mühsam  ausgedacht.  Aber  der  Eindruck  bestechender  Zweckmäßigkeit  kommt  aus 
den  beiden  Hauptgebrauchsstücken,  dem  rund  geführten  Schreibtisch  nach  gutem,  belgi- 
schem Muster  und  einer  sehr  praktischen  Mappen-  und  Bücherschrankkomposition.  Als 
Mittelstück  der  Abteil  für  Mappen  und  Blätter,  verschlossen  durch  eine  große  Klappe,  die 
sich  nach  vorne  halb  nieder  senkt  und  ihren  Schatz  in  Fächern  geordnet  darbietet.  Die 
Seitenpfosten  links  und  rechts  sind  als  Bücherregale  eingerichtet,  sie  bieten  großen  Raum 
und  bequeme  Übersicht.  Wenn  man  ihre  Türen  öffnet,  so  dreht  sich  die  Hälfte  des 
Schrankes  nach  außen,  doppelschalig  stellt  er  sich  nun  dar,  in  der  Rücken-  wie  in  der 
Türhöhlung  mit  verstellbaren  Bücherborden  versehen. 

Es  ist  interessant,  neben  diesen  eklektischen  Interieurs  Proben  von  der  Kunst  zu 
sehen,  von  der  sie  gelernt  haben.  Österreichische  wie  schottische  Kunst  ist  hier  vertreten, 
diese  durch  Leopold  Bauer  und  Olbrich  (der  natürlich  auch  in  Darmstadt  seine  Rasse- 
note behält),  jene  durch  Makintosh.  Diese  jüngsten  Interieurs  zeigen  freilich  schon  wieder 
ein  etwas  anderes  Gesicht  als  die,  die  jene  Anregungen  gaben. 

Mackintosh  ist  in  seinem  Speisezimmer  nicht  wie  sonst  halb  primitiv,  halb  sakral, 
er  hat  auch  diesmal  auf  sein  mystisches  Weiß  mit  den  ausgeschnittenen  und  farbig  gefühl- 
ten Quadraten  verzichtet,  worüber  Grenander  recht  froh  sein  kann.  Mackintosh  gibt  sich 
hier  sehr  einfach,  konstruktiv,  ohne  geheimnisreiche  Nebenbedeutung  in  den  Ornamenten 
und  scheint  seine  Erfüllung  in  einer  ausgeglichenen  Farbenstimmung  mit  den  schlich- 
testen Mitteln  zu  sehen:  grünes  Holz,  graues  Paneel,  weiße  Wand  und  Decke,  violette 
Kacheln.  Die  Kacheln  sind  hier  ausgiebig  verwendet.  Sie  bedecken  als  violette  Farben- 
felder in  viereckig  verkreuztem  grünen  Leistenwerk  die  Türen  der  Wandschränke,  ja  solche 
Komposition  umrahmt  auch  die  Türeinfassungen.  Hier  darf  man  vielleicht  zweifeln,  ob  dies 
Material  seinem  Beruf  nach  richtig  verwendet  ist.  Andere  Qualitäten  in  diesem  Raum 
bestechen  dafür  durch  das  Sichere  ihres  Gelungenseins. 

Das  gilt  vor  allem  von  der  Wandbehandlung,  wie  zum  Beispiel  an  der  einen 
Schmalwand  die  abschließenden  Paneelleisten  von  links  und  rechts  in  weichen  Kurven  in 
die  Architektur  der  die  Mitte  füllenden  Standuhr  verwachsen  und  wie  durch  diese  Linien 
die  ganze  Wand,  die  außer  der  Uhr  kein  Möbel  weiter  hat,  belebt  und  organisch  gegliedert 
erscheint.  Auch  die  Uhr  selbst,  in  schlichtester  Komposition,  mit  grünem  Sprossenwerk 
über  der  Glastür,  durch  die  man  den  Perpendikel  schwingen  sieht,  wirkt  lediglich  durch 
die  ruhigen  in  sich  ausgeglichenen  Proportionen. 

Manche  diskreten,  fast  unmerklichen  Finessen  lassen  sich  hier  noch  entdecken.  So 
ist  sehr  fein  und  zugleich  zweckmäßig  der  Unterbau  des  Tisches.  Er  ruht  nicht  auf 
vier  Pfosten  oder  Beinen,  sondern  seine  Stützen  sind  breit-brettmäßig  schräg  in  die 
Ecken  eingestellt,  sie  treffen  in  die  Scheitel  der  rechten  Winkel,  sie  nehmen  nach  links 
und  rechts  keinen  Platz  fort,  es  gibt  keine  lästige  Tischbein-Nachbarschaft.  Und  das 
Brettmäßige  dieser  Träger  ist  anmutig  erleichtert  durch  ein  vierfaches  System  von  Längs- 
schnitten, das  die  Fläche  spielend  durchbricht. 

Gewisse  neue  Variationen  der  beliebten  Mackintosh-Motive  des  Holzfiligrans  und  des 
Sprossenwerks  sind  das.  Die  Beleuchtung  besteht,  wie  es  Mackintosh  immer  liebt,  aus 
einzeln  schwebenden  Lichtglocken,  die  von  der  Decke  durch  den  ganzen  Raum  verteilt 
sind  und  als  leuchtende  Pendel  seine  obere  Schicht  beweglich  beleben.  Sie  sind 
puritanischer  als  sonst.  Sie  haben  hier  keine  Phantastik,  nichts  von  exotischen  Kultus- 
ampeln. Sie  geben  mit  ihren  matten  weißen  Glocken  an  hellen  Schnüren  die  reine,  bleiche 
Stimmung  eines  Mondreigens. 

Viel  kostbarer  und  üppiger  als  dieser  ästhetische  Puritanismus  zeigen  sich  die 
österreichischen  Interieurs. 

Leopold  Bauer  hat  seinen  Salon  als  ein  Wandbijou  mit  edlen  Hölzern  behandelt 
und  raffiniert  in  diesem  Rahmen  sitzt  eine  hohe  Metallfüllung  von  mattleuchtendem  Ton 
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und  reichem  Durchbruch,  die  der  Heizung  dient  und  die  aussieht,  wie  die  Tür  zu  einer 
Schatzkammer. 

Auch  Olbrichs  Speisezimmer  sucht  seine  Effekte  nicht  in  den  Möbeln,  sondern  in  der 
Inszenierung,  in  der  Raumphantasie.  Und  wahrhaft  eine  Phantasie  gelang  ihm  in  der 
Deckenbildung.  Die  Decke  ist  inkrustiert  mit  elliptischen  Glasaugen,  durch  die  das  jenseits 
der  Decke  befindliche  Licht  in  weicher  Transparenz  wirkt.  Eine  feine  Erkenntnis  betätigt 
sich  hier,  die  auch  sonst  schon  — im  Oberlichtsaal  von  Keller  und  Reiner,  in  einem 
Korridor  von  Friedmann  und  Weber  — nutzbar  gemacht  worden  ist,  die  Erkenntnis,  daß 
man  das  Licht  nicht  direkt  verwenden,  sondern  seine  Wirkungen  indirekt,  womöglich 
ornamental  verwerten  soll.  Die  einzelnen  Beleuchtungskörper  verwirren  oft  das  Auge,  sie 
zerstreuen,  sie  pointieren  falsch;  solch  großes  stilles  Leuchten  aber,  das  gleichmäßig 
wogend  von  dem  Deckenfelde  strömt,  das  nicht  als  eine  Beleuchtung,  sondern  wirklich  als 
Licht,  als  raumerfüllendes  Element  empfunden  wird,  stark,  hell  und  milde  zugleich,  ist  voll 
ruhevoller  gesammelter  Stimmung.  Die  Mittelkrone  wirkt  dagegen  brutal. 

Die  Decke  mit  ihren  schwimmenden  Lichterringeln  spannt  sich  über  einem  weißen 
Raum.  Olbrich  hat  in  ihm  das  Wiener  Motiv,  das  auch  die  Ausstellung  der  Wiener  Werk- 
stätte bei  Hirschwald  zeigte,  Vitrinen  als  ornamentale  Architekturfaktoren  zu  benutzen, 
variiert.  Die  Wände  gliedern  sich  durch  Pfeilerschränkchen,  die  aus  dem  Paneel  in 
weißer  Kurvenrundung  herauswachsen,  mit  gläsernen,  facettierten  Wänden,  hinter  denen 
auf  delikat  getöntem  Hintergrund  edles  Glasgerät  steht.  In  diesem  geschmacksubtilen 
Ensemble  fehlt  aber  leider,  wie  so  häufig  bei  Olbrich,  auch  das  Forciert-Originelle  nicht.  Die 
Kredenzen  sind  in  Form  von  Truhen  mit  aufklappbarer  Vorderseite  angelegt  und  ruhen 
auf  hohen  schmäleren  Untergestellen.  Das  hat  etwas  Störendes,  Befremdendes.  Es  sieht 
wie  eine  Aufbewahrung  aus,  es  hat  die  Nuance  von  Reliquienschreinen  und  stimmt  gar 
nicht  in  die  Speisezimmersphäre. 

Ausgeglichen  in  ruhevoller  einheitlicher  Stimmung  ist  das  Bibliothekszimmer  des 
Engländers  George  Walton,  des  phantasievollen  und  einfallsreichen  Architekten  der 
Kodakläden.  In  diesen  Ladenbauten  strebt  er  in  richtiger  Zweckerkenntnis  nach  über- 
raschenden, ja  auffallenden  Nuancen,  die  allerdings  immer  geschmackreif  vereinigt  sind. 
Im  Interieur  geht  er  auf  Geschlossenheit  und  Sammlung  aus.  Er  umzieht  das  Zimmer  mit 
einer  Schrankarchitektur  aus  dunkler  Eiche  mit  sparsamen  Ornamenten,  die  durch  mattes 
Gold  erhöht  sind.  In  bewegter  Gliederung  mit  Scheiben,  Rollfächern,  Verglasungen  baut 
sich  dies  Paneel  auf,  das  seinen  schönsten  Schmuck  in  der  harmonischen  Reihe  der  Bücher- 
rücken erhält.  An  der  Hauptwand  wölbt  sich  aus  der  Fläche  eine  breitere  Vitrine  heraus, 
für  Bibelots  und  kostbar  gebundene  Lieblingsbücher  bestimmt.  Der  mittlere  Raum  des 
Zimmers  ist  ganz  verfügungsfrei,  es  stehen  hier  verteilt  Hocker  und  Schemel,  lieber  würde 
man  noch  tiefe  bequeme,  dabei  leicht  dirigierbare  Fauteuils  sehen,  die  sich  zwanglos 
verteilen  lassen.  Das  Zimmer  würde  dann  seinem  Gesamteindruck  nach  zu  einer  Bücher- 
rundreise einladen  mit  Haltestationen  ad  libitum. 

Ein  gleiches  Thema  behandelt  Professor  Billing  (Karlsruhe).  Aber  für  die  beschauliche 
Sammlung  eines  Büchergemaches  sind  diese  Schrankkompositionen  mit  ihren  bunten 
Intarsien,  den  Messingverglasungen,  die  an  moderne  Schaufenster  erinnern,  etwas 
unruhig,  auch  bedrücken  die  Formationen  dieses  Schrankgebäude  durch  einen  gewissen 
Schwulst  und  die  Beleuchtungskörper  haben  etwas  Monströses. 

Ein  ganz  besonderes  Klima  weht  in  dem  Frühstückszimmer  des  Schweden 
C.  Westmann.  Hier  fühlt  man  etwas  Rassiges,  National-Echtes.  Man  wird  an  die  hellen, 
heiteren  Holzarchitekturen  des  Nordens  erinnert.  Blank  liegt  dieser  Raum  da  in  einer 
kühlen  Morgenfrische.  Naturfarbene  Eiche  ist  das  Material  seiner  Möbel,  im  Einklang 
dazu  das  blühende  Apfelsinengelb  der  Stickereien  und  der  Kissenbezüge  und  als  sehr  gut 
getroffene  Nuance  der  schwarze  Eisenbeschlag  der  Schränke.  Das  ist  natürlich  kein 
schweres  erdrückendes  Rüstkammer-Klammerwerk,  sondern  es  besteht  aus  Bändern,  die 
auf  das  zierlichste  in  spielenden  Figurationen  ausgesägt  sind  und  an  japanisches  Filigran- 


26* 


200 


werk  erinnern,  an  die  reiche  Durchbrucharbeit  mancher  Schwertstichblätter.  Und 
die  schwarze  Färbung  bewährt  sich  dabei  ausgezeichnet.  Sie  verdunkelt  nicht  die  schim- 
mernde Stimmung,  sondern  im  Gegenteil,  sie  hebt  sie,  da  das  helle  Holz  durch  die  Ver- 
kreuzungen, durch  das  verästete  Rankenwerk  des  Eisenfiligrans  hindurchleuchtet. 

Ein  wichtiger  Faktor  ist  hier  noch  die  elektrische  Krone  über  dem  Tisch.  Sie  ist 
gegen  das  Zimmer  völlig  abgeblendet  durch  eine  orange  Seidenspannung,  die  den  Ton 
dieses  Zimmers  angenehm  aufnimmt  und  warm  variiert. 

Beachtenswert  sind  schließlich  noch  zwei  Schlafzimmer,  Das  eine  von  Rudolf  und 
Fia  Wille  zeichnet  sich  durch  interessantes  Material  aus.  Es  ist  aus  einer  besonders 
gemaserten  Esche  hergestellt,  auf  den  Schranktüren  treibt  diese  Maserung  ein  phantastisches 
Spiel,  wie  sprießende  Linien  von  Eiskristallen  läuft  es  über  die  Fläche.  Das  ist  einmal 
wieder  ein  interessantes  Beispiel  für  ornamentale  Benützung  der  Kunstformen  der  Natur. 

Von  großer  Zweckmäßigkeit  und  dabei  sehr  dankbar  in  der  Raumbildung  ist  ein 
Eck-Toilettetisch.  Eine  gute  Idee  scheint  es  auch,  die  Form  des  alten  Sekretärs  mit  der 
Klappe  und  der  vielseitigen  Fächereinteilung  für  einen  Schmuckschrank  anzuwenden. 
Übersichtliche  Disposition  ergeben  die  vielen  kleinen  Schübe,  die  Platte  dient  als  Tisch 
und  Auslage  und  mit  einen  Griff  wird  der  ganze  Tresor  mit  all  seinen  Abteilungen  durch 
die  Klappe  geschlossen. 

Mehr  theoretisch  als  praktisch  aber  ist  der  andere  Einfall,  am  Kopfende  des  Bettes 
aus  dem  Gestell  einen  Aufsatz  zu  entwickeln,  der,  ähnlich  wie  ein  sich  bäumender 
Schlittenvorderteil,  sich  zum  Halter  einer  herunterhängenden  elektrischen  Lampe  aus- 
wächst. Das  hat  doch  etwas  fatal  Damoklesmäßiges,  so  über  seinem  Haupt  diese  Glocke 
pendeln  zu  sehen.  Sehr  schön  ist  dafür  die  Deckenbeleuchtung,  Ein  mächtiges  metallenes 
Schirmdach,  breit  gewölbt  und  als  Mittelstück,  wie  ein  Schildbuckel  sich  ausrundend,  die 
Schale  aus  farbigem  Opaleszentglas,  die  im  Inneren  die  Glühbirnen  birgt. 

Das  zweite  Schlafzimmer,  vom  Münchener  Paul  Ludwig  Troost  sucht  seinen 
Charakter  in  der  schmucken  hygienischen  Ästhetik.  Die  eine  Wand  ist  in  Dreiviertel- 
höhe mit  Kacheln  belegt,  der  sie  umfassende  Rahmen  aus  hellem  Holz  paßt  sich  links  und 
rechts  an  die  den  mächtigen  Waschtisch  flankierenden  Seitenschränke  an. 

Mit  einem  Möbel  in  diesem  Raum  wird  glücklich  die  Erneuerung  einer  alten  Form 
versucht.  Die  Kommode  kehrt  hier  wieder  in  leichter  Variation  des  Biedermeierbaues. 
Gerade,  sehr  schlicht,  die  Kästen  mit  Metallknöpfen  und  auf  der  Platte  ein  schmalerer 
Aufsatz  mit  Glastüren,  die  von  einem  leichten  einfachen  Vignettenwerk  überspannt  werden. 

Eine  Ergänzung  besonderer  Art  bildet  zu  dieser  Ausstellung  ein  Besuch  in  dem 
jüngsten  dekorativen  Salon  der  Herren  Friedmann  und  Weber, 

Man  sieht  hier,  wie  kenntnisreiche  und  vielseitige  Eklektiker  die  verschiedenen 
Richtungen  des  modernen  Geschmacks  zu  gutgestimmter  Allianz  gemischt  haben.  Man 
findet  hier  die  Wiener  Note  des  Komforts,  der  kapriziösen  Raumteilungen;  ausgezeichnet 
vertreten  sind  die  Kopien  alter  Stile,  Möbel  Louis  XV  und  Louis  XVI,  die  aus  dem 
Atelier  von  Schmidt  in  Wien  stammen  und  dazu  gesellt  sich,  für  Berlin  neu,  amerikanischer 
Import.  Den  amerikanischen  Missionsstil  sehen  wir  in  charakteristischem  Beispiel. 
Mächtige,  aus  Pfostenwerk  gezimmerte  Sessel,  tief  und  breit,  mit  kolossalen  Matratzenkissen 
von  genarbtem  Büffelleder  ausgefüttert.  Tief  und  geräumig  öffnen  sich  diese  Ruhestätten, 
die  Rückenlehne  ist  verstellbar  und  die  Seitenlehne  so  breit,  daß  bequem  ein  Glas  und  die 
Aschenschale  darauf  Platz  haben. 

Dazu  passen  die  mächtigen  niedrigen  Rundtische,  deren  Platte  auf  gewaltigen 
Pflöcken  ruht  und  so  eingerichtet  ist,  daß  man  sie  abnehmen  und  umgedreht  als  Spielbrett 
auflegen  kann. 

Eine  Fülle  von  Gebrauchsfinessen  findet  sich  bei  diesen  Stücken.  Ein  viereckiger 
Tisch  ist  mit  seinen  dazu  gehörigen  vier  Stühlen  so  eingerichtet,  daß  diese  Stühle  genau 
eingepaßt  unter  den  Tisch  eingeschoben  werden  können  und  dann  durch  das  Sprossen- 
werk ihrer  Lehnen  einen  ornamentalen  Unterbau  für  den  Tisch  bilden.  Sehr  intelligent 
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ausgedachte  Trinkschränkchen  gibt  es  hier,  mit  metallgefütterten  Kästen  — Eisschränke 
für  den  Salon  — mit  Drehvorrichtung,  die  eine  leichte  Disposition  der  Gläser  im  engen 
Raum  ermöglichen. 

Man  merkt  etwas  vom  Einfluß  des  Schiffsstils,  der  ja  auch  in  der  Enge  der  Kabine 
jeden  Platz  ausnützt.  Auch  an  die  Praktiken  des  amerikanischen  Komptorstils  mit  seinen 
Fächereien,  seinen  Übersichtsregalen,  seinen  Registraturen  wird  man  erinnert.  Zu  diesen 
Arbeitskomfort  tritt  hier  als  Ergänzung  der  Genußkomfort. 

Friedmann,  der  selbst  ein  Möbelarchitekt  von  Geschick  und  Geschmack  ist,  hat  von 
dieser  Art  manches  angenehm  und  verständnisvoll  verwertet.  Die  Originale  sind  oft 
für  unsere  Verhältnisse  allzu  schwerfällig,  sie  passen  in  die  Hallen  alter  Jagdschlösser  und 
bedrücken  kleinere  Räume. 

Friedmann  zivilisiert  diese  Urwaldmöbel.  Er  baut  zierlicher,  japanischer.  Seine 
Herrenzimmer  mit  ihren  vielseitigen  Schrankkombinationen  sind  richtige  Lebensarsenale, 
in  denen  an  alles  gedacht  und  alles  auf  die  denkbar  zweckmäßigste  Weise  untergebracht 
ist.  Zigarrenfächer,  blechgefüttert,  für  den  Importenkultus  sind  darin,  Likörspindchen, 
Schauräume  mit  reizvoller  Stabwerkverglasung  für  Bücher  und  Bibelots  und  wenn  man 
auf  einen  Knopf  drückt,  dann  fällt  wirklich  eine  Klappe  heraus  und  bietet  ein  siebenmal 
geteiltes  Facharrangement  dar. 

Neu  für  Berlin  ist  die  amerikanische  Teco  potery.  Die  Gefäße  sind  vorzugsweise 
mattgrün.  Die  Formen  der  Wasserpflanzen  bilden  sie  gern  nach.  Besonders  schön  ist 
ein  Gefäß,  das  einer  großen  Frucht  gleicht  und  an  der  oberen  Fläche  reichen  blattartigen 
Durchbruch  zeigt. 

Auch  Sonderausstellungen  finden  in  diesem  Salon  statt.  Die  erste  galt  zur  Eröffnung 
dem  Werk  des  englischen  Malers  Gordon  Craigh.  Seine  Entwürfe  für  Bühnenbilder  sah 
man.  Sie  gehen  nicht  auf  die  Wirklichkeitsillusion  aus,  sondern  sie  wollen  durch  Farben- 
kompositionen Stimmungssuggestionen  geben,  Gefühlslandschaften  könnte  man  sagen. 
Entwürfe  können  diese  Absichten  natürlich  nur  andeuten.  Eine  wirkliche  Probe  aber  gab 
die  Craighsche  Dekoration  zu  einem  Akt  des  ,, geretteten  Venedig“  von  Hugo  von  Hofmanns- 
thal. Nachtdunkles  Hausgemäuer  links  und  rechts,  hinten  ein  fahler  Wasserarm,  die 
Lagune,  und  drüben  am  andern  Ufer  weiße  Häuser  mit  hohlen  Fensterhöhlen,  stier  wie 
Totenköpfe  . . . ein  Nachstück  voll  Todesgrauen.  F.  P. 

Bucheinbände  vom  xviii.  Jahrhundert  bis  in  die 

NEUESTE  ZEIT.  Das  Kuratorium  des  kunstgewerblichen  Museums  der 
Handels-  und  Gewerbekammer  in  Prag  hat  im  Frühjahre  des  Jahres  1903  eine  Ausstellung 
von  Bucheinbänden  aus  dem  XVIII.  und  XIX.  Jahrhundert  veranstaltet,  die  vorzüglich 
durch  die  Ausstellung  von  Bucheinbänden  des  Österreichischen  Museums  veranlaßt  worden 
war,  insoferne  als  ein  großer  Teil  dieser  Exposition  dem  Prager  Museum  zur  Verfügung 
gestellt  wurde.  Der  Zweck  der  Ausstellung  war,  dem  Prager  Buchbindergewerbe  die 
Gelegenheit  zum  Studium  älterer  und  moderner  Einbände  und  so  neue  Anregungen  zu 
geben.  Das  Kuratorium,  durch  die  Reichhaltigkeit  des  Materiales  und  den  Erfolg  der 
Ausstellung  bewogen,  beschloß  eine  Publikation  der  hervorragendsten  und  charakteristi- 
schesten Stücke  herauszugeben,  die  jetzt  vorliegt.* 

Die  sehr  schönen  Reproduktionen  bieten  auf  30  Tafeln  ein  reiches  Material,  der  Text 
in  deutscher  und  tschechischer  Sprache  enthält  eine  wissenschaftliche  Beschreibung  der 
abgebildeten  Bände. 

Die  ältesten  der  wiedergegebenen  Stücke  stammen  aus  dem  Ende  des  XVII.  Jahr- 
hunderts und  sind  englische  und  schottische  Arbeiten,  wie  sie  bis  in  die  Mitte  des 
XVIII.  Jahrhunderts  gefertigt  wurden  und  in  vieler  Hinsicht  für  die  modernen  Buch- 

* Bucheinbände  vom  XVIII.  Jahrhundert  bis  in  die  neueste  Zeit.  Herausgegeben  von  Professor  Dr.  Karl 
Chytil  und  F.  A.  Borovsky,  Prag  1904.  Fol. 
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einbände  in  England  vorbildlich  geworden 
sind.  Blumenranken  und  ornamentaler 
Dekor  in  Goldpressung  schmücken  die 
Deckel  und  den  Rücken  dieser  Bände.  Es 
folgt  dann  eine  Reihe  von  Wiener  Arbeiten 
aus  dem  Anfänge  und  der  Mitte  des 
XIX.  Jahrhunderts  mit  Empire-Ornamenten 
in  Goldpressung  an  den  Rändern  und  eine 
farbige  Tafel  mit  der  Wiedergabe  eines 
grünen  Saffianbandes  mit  reicher  Gold- 
pressung aus  dem  Jahre  1813,  eine  italieni- 
sche Arbeit,  jetzt  im  Besitze  der  k.u.k.Fidei- 
kommißbibliothek  in  Wien,  die  eine  größere 
Anzahl  italienischer  Saffianbände  mit  Gold- 
pressung beigestellt  hatte. 

Von  französischen  Arbeiten  ist  ein 
roter  Maroquinband  aus  dem  Jahre  1802, 
der  Prager  Universitätsbibliothek  gehörig 
(Nr.  7)  und  ein  grüner  Bocklederband  mit 
ornamentalen  Blindpressungen  aus  dem 
Jahre  1827  (Nr.  17)  aus  dem  Besitze  des 
kunstgewerblichen  Museums  in  Prag  re- 
produziert. Unter  den  älteren  böhmischen 
Einbänden  sind  ein  brauner  marmorierter 
Maroquinband  mit  dem  Monogramme  des 
Grafen  Johann  Chotek  und  dem  gräflichen 
Wappen  mit  goldgepreßten  Empire-Orna- 
menten am  Rande,  ferner  zwei  Papier- 
Zierkanne  aus  Bergkristall  und  Silber  einbände  mit  Goldornamenten  aus  den 

Dreißigerjahren  aus  dem  Besitze  des  Grafen 
Emerich  Chotek  besonders  bemerkenswert.  Die  hervorragendsten  modernen  Prager 
Meister  auf  dem  Gebiete  des  Bucheinbandes  wie  J.  Spott,  J.  Otto  und  Viktor  Oliva  sind 
mit  einer  Anzahl  prächtiger  Arbeiten,  die  in  den  mannigfachsten  Techniken  ausgeführt 
sind,  vertreten.  Einen  breiten  Raum  in  dieser  Publikation  nehmen  ferner  die  von 
G.  Sutcliffe  entworfenen  und  von  F.  Saugerski  und  G.  Sutcliffe  in  London  ausgeführten 
Bände  ein,  denen  sich  die  Arbeiten  der 
,,Guild  of  Handicraft“  in  Birmingham 
würdig  anschließen.  Alle  diese  mo- 
dernen englischen  Arbeiten  wirken 
durch  ihre  treffliche  Teilung  der  Flächen 
durch  Goldlinien  und  die  einfachen 
stilisierten  Blätter  und  Ranken  in  Gold- 
pressung, die  manchmal  ganz  diskret 
mit  Farben  geschmückt  sind. 

A.  Schestag 


Statuette  des  ägyptischen  Gottes  Bes  (Hofmuseum  in  Wien) 


ZIERKANNE  AUS  BERG- 
KRISTALL UND  SILBER. 

Die  hier  in  Originalgröße  abgebildete 
Zierkanne  aus  Kristall  und  Silber  ist 
einzig  in  ihrer  Art  als  Beispiel  englischer 
Goldschmiedearbeit  im  Zeitalter  der 
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Königin  Elisabeth.  Die  Kanne  ward 
anläßlich  der  Auktion  des  Besitzes  des 
verschwenderischen  Marquis  von 
Anglesea  von  einem  Kenner  in  den 
Küchenräumlichkeiten  des  Anglesea- 
schen  Landsitzes 
entdeckt,  und 
von  dem  Schick- 
sal gerettet,  um 
wenige  Schil- 
linge mit  ande- 
rem Kram  ver- 
steigert zu 
werden.  Vorigen 
Monat  ward  der 

kostbare  Gegenstand  bei  Christie  in 
öffentlicher  Auktion  von  dem  Londoner 
Kunsthändler  Duveen  zu  dem  Preise 
von  105.000  Kronen  erstanden,  der 
höchste  Preis,  der  je  bei  einer  Verstei- 
gerung für  einen  Silbergegenstand  ge-  Goldkreuz  und  Ohrgehänge  aus  dem  Grabfunde  von 

zahlt  wurde.  Es  ist  überflüßig,  hier  die  Civezzano  (Hofmuseum  in  Wien) 

Kanne  zu  beschreiben,  da  die  Abbildung 

selbst  das  kleinste  Detail  genau  zeigt.  Die  Silberteile  sind  auf  das  feinste  ziseliert;  die 
Kanne  vom  Fuß  bis  zur  Spitze  des  Deckels  mißt  15V2  Zentimeter.  P.  G.  Konody 


WIEN.  ZUWACHS  DER  KAISERLICHEN  KUNSTSAMMLUNGEN  IM 
JAHRE  1904.  Hierüber  wird  uns  folgendes  mitgeteilt:  Als  die  wichtigste  unter 
den  Erwerbungen  der  kaiserlichen  ANTIKENSAMMLUNG  im  Jahre  1904  muß  der 
Grabfund  von  Civezzano  bezeichnet  werden,  der  aus  einer  bronzenen  Schüssel,  ver- 
schieden verzierten  Bronzebeschlägen,  einer  silbernen  Nadel  in  goldenen  Hülsen,  einem 
Paare  prächtiger  goldener  Ohrgehänge,  die  mit  Amethysten  und  Perlen  geschmückt  sind, 
und  einem  goldenen  Kreuze  mit  gepreßten  Flechtbändern  vom  Leichenhemde  des  Be- 
erdigten besteht.  Diese  an  sich  schon  sehr  wertvollen  Fundstücke  der  langobardischen  Zeit 
gewinnen  durch  ihre  völlig  gesicherte  Zusammengehörigkeit  und  dadurch,  daß  sie  unter  die 
bereits  in  der  kaiserlichen  Sammlung  vorhandenen  verwandten  Denkmäler  ergänzend  ein- 
treten,  eine  ganz  besondere  Bedeutung.  Ein  vorzügliches  Stück  wurde  in  einem  bronzenen 
Spiegel  aus  Cumae  erworben,  der  einer  in  den  Museen  sehr  selten  vertretenen  Kunst- 


Gedenkmedaille  zum  50.  Geburtstage  Karls  V.  (Joachim  Deschler?)  (Hofmuseum  in  Wien) 
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gattung  angehört.  Diese  ist  in  Tarent 
unter  dem  Einflüsse  attischer  Kunst- 
übung gegen  das  Ende  des  IV.  Jahr- 
hunderts V.  Chr.  entstanden  und  unter- 
scheidet sich  tektonisch  von  der  großen 
Mehrzahl  der  übrigen  Metallspiegel 
dadurch,  daß  zwischen  den  Griff  und 
die  Spiegelscheibe  ein  Überführungs- 
glied in  Gestalt  einer  besonders  ge- 
gossenen und  angelöteten  Griffplatte 
eingeschoben  ist.  Sie  stellt  in  durch- 
brochener Arbeit  Aphrodite  und  Eros 
innerhalb  eines  jonischen  Tempelchens 
dar.  Die  Sammlung  der  bronzenen 
Metallspiegel  wurde  in  diesem  Jahre 
noch  durch  zwei  andere  Exemplare 
vermehrt:  einmal  durch  eine  etrus- 
kische Spiegelkapsel  mit  der  Darstellung 
zweier  in  Gegenwart  einer  Erinnys 
kämpfenden  Männer  und  durch  einen 
gleichfalls  etruskischen  Spiegel  mit 
graviertem  Frauenkopf,  dessen  Inter- 
esse hauptsächlich  darauf  beruht,  daß 
an  ihm  der  beinerne  Handgriff  erhalten 
ist,  was  bekanntlich  außerordentlich 
selten  der  Fall  zu  sein  pflegt.  Weiters 
wurden  von  Bronzen  die  Statuette 
eines  griechischen  Kosmeten  und  der 
Griff  eines  Taschenmessers,  der  die 
Bronzespiegel  (IV.  Jahrhundert  v.  Chr.)  (Hofmuseum  Gestalt  eines  hockenden  Affen  zeigt, 
in  Wien)  angekauft.  Als  ein  anziehendes  Werk 

der  griechischen  Marmorplastik  darf 
die  Statuette  eines  sitzenden  Mannes  (Dichters  oder  Philosophen)  bezeichnet  werden. 
Unter  den  Terrakotten  nimmt  die  erste  Stelle  ein  von  den  Ausgrabungen  Boehlaus  in  der 
Nekropole  von  Samos  herrührendes  glasiertes  figürliches  Tongefäß  ein,  in  seiner  Art  ein 
Kunstwerk  ersten  Ranges.  In  feinster  Ausführung  stellt  es  den  ägyptischen  Gott  Bes 
kauernd  dar.  Es  ist  jedenfalls  in  der  zweiten  Hälfte  des  VI.  Jahrhunderts  vor  Christi  zwar 
in  Ägypten  entstanden,  aber  gewiß  kein  Erzeugnis  ägyptischer  Kunst.  Boehlau  hält  das 
Figürchen  für  ein  phönizisches  Fabrikat,  es  kann  aber  auch  möglicherweise  in  einer  der 


Gedenkmedaille  zum  50.  Geburtstage  Karls  V.  (Hofmuseum  in  Wien) 
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griechischen  Kolonien  im  Nildelta 
verfertigt  worden  sein.  Denselben 
Ausgrabungen  entstammen  einige 
Fragmente  von  Reliefplatten  mit 
mythischen  Darstellungen  und  die 
archaische  Gruppe  eines  sitzenden 
Götterpaares.  Tarentinischen  Ur- 
sprungs hingegen  sind  eine 
größere  Anzahl  von  Tonscheiben 
mit  noch  nicht  erklärten  Inschriften 
und  Relieffiguren,  Scheiben,  die 
wohl  als  Verschlußstücke  von 
großen  tönernen  Vorratsgefäßen 
dienten.  Von  den  Glasgefäßen 
verdient  eine  ,,anforetta“  wegen 
ihrer  außerordentlich  feinen  und 
zarten  Form  hervorgehoben  zu 
werden. 

Bei  der  MÜNZEN-  UND 
MEDAILLENSAMMLUNG  des 
Allerhöchsten  Hauses  hat  die 
Abteilung  der  antiken  Münzen  im 
Laufe  des  Jahres  1904  358  Stücke 
erworben,  die  großenteils  zur 
Ausfüllung  der  Lücken  in  den 
griechischen  Prägungen  Klein- 
asiens dienten.  Diese  Ergänzungen 
kamen  besonders  dem  Nordosten 
und  dem  Südwesten  der  Halbinsel 
zu  gute;  für  jenen  fand  sich  der 
erwünschte  äußere  Anlaß  in  der 
Möglichkeit,  aus  einer  Privat- 
sammlung in  einem  Hafenorte 
des  Schwarzen  Meeres  eine  Aus- 
wahl vorzunehmen,  für  diesen  in 
der  Versteigerung  der  Sammlung 
Prowe  aus  Moskau.  Eine  sehr 
beachtenswerte  Bereicherung  er- 
fuhr die  kaiserliche  Sammlung 

durch  den  Ankauf  eines  Fundes  von  äthiopischen  Goldmünzen  des  IV./V.  Jahrhundert  n.  Chr. 

Unter  den  neuen  Erwerbungen  der  mittelalterlichen  und  modernen  Abteilung  des 
kaiserlichen  Münzkabinetts  verdienen  hervorgehoben  zu  werden:  eine  Anzahl  aus  der 
Sammlung  Trau  erworbener  Taufmedaillen  des  XVI.  und  XVII.  Jahrhunderts,  die  in  kunst- 
wie  in  kulturhistorischer  Hinsicht  Interesse  beanspruchen;  dann  die  ovale  böhmische 
Krönungsmedaille  des  Kurfürsten  Friedrich  von  der  Pfalz  und  seiner  Gemahlin;  ferner 
die  überaus  seltene,  wahrscheinlich  in  Joachimsthal  entstandene  Gedenkmedaille  zum 
50.  Geburtstage  Kaiser  Karls  V.,  welche  zu  der  häufig  vorkommenden,  aus  demselben 
Anlaß  angefertigten,  weit  schöneren  Medaille  eines  unbekannten  Meisters  (Joachim 
Deschlers?)  ein  merkwürdiges  Pendant  bildet,  ja  dieser  gegenüber  in  Anbetracht  der 
völlig  gleichen  Gegenstände  und  gleichlautenden  Legenden  wie  eine  abgelehnte  Konkurrenz- 
arbeit erscheint.  Erwähnung  verdient  ferner  die  nahezu  vollständige  Suite  der  einseitigen 
Porträtmedaillen  von  Heuberger  und  Detler,  die  zur  Zeit  des  Kongresses,  hauptsächlich 


David  und  Goliath,  Holzgruppe  von  Martin  Stammel 
(Hofmuseum  in  Wien) 
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Aus  dem  Vermeilservice  von  Francois  Joubert  (1778 — 1779)  (Hofmuseum  in  Wien) 


Porträtmedaillons  von  Posch  (Hofmuseum  in  Wien) 


auf  die  Teilnehmer  an  demselben,  angefertigt  wurde  und  ein  gutes  Bild  der  Wiener 
Medailleurkunst  im  Zeitalter  des  Empire  gibt.  Gewissermaßen  eine  Ergänzung  dazu  bieten 
acht  Stück  unbezeichnete  Porträts  eines  heute  fast  verschollenen  Tiroler  Meisters,  Posch, 
der  zu  Anfang  des  XIX,  Jahrhunderts  in  Wien  und  Berlin  tätig  war.  An  100  Porträts  dieser 
Art  befinden  sich  noch  in  Gipsabgüssen  im  Besitze  des  Bildhauers  Karl  Waschmann,  der 
nach  den  Gipsen  die  obenerwähnten  acht  Stücke  in  reinen  Bronzegüssen  herstellte.  Aus 
der  stattlichen  Anzahl  neuerworbener  Münzen  seien  hervorgehoben:  53  aus  einer  alten 
Privatsammlung  herrührende,  besonders  gut  erhaltene,  teilweise  recht  seltene  Taler  (zum 
Beispiel  ein  vorzüglich  erhaltener  Doppeltaler  der  Stadt  Augsburg  vom  Jahre  1625,  ein 
ebensolcher  des  Fürstbischofs  Bernhard  von  Cles  von  Trient,  ein  dreifacher  Taler  des 
Erzherzogs  Leopold  von  Tirol,  breite  ,, Löser“  von  Braunschweig  und  so  fort);  dann 
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einige  schöne  Gold- 
und  Silbermünzen  von 
Salzburg  sowie  der 
überaus  seltene  Gold- 
gulden Kaiser  Maximi- 
lians vom  Jahre  1517 
(aus  der  Sammlung 
Weinreb)  und  der  bis- 
her unbekannte  Dukat 
der  Grafschaft  Tirol 
vom  Jahre  1569;  der 
wahrscheinlich  einzige 
Goldgulden  des  Herzogs 
Jodok  von  Mähren  (aus 
der  Sammlung  Hirsch) 
und  endlich  einige 
Brakteaten  aus  dem 
Ende  des  XIII.  Jahr- 
hunderts, gefunden  in 
Starigard  in  Krain  und 
deshalb  von  Wichtig- 
keit, weil  sie  die  Ver- 
mutung, daß  auch  auf 
österreichischem  Ge- 
biete diese  Münzgattung 
geprägt  wurde,  zur  Ge- 
wißheit erheben. 

Von  den  Erwerbun- 
gen der  SAMMLUNG 
VON  WAFFEN  UND 
KUNSTINDUSTRIEL- 
LEN GEGENSTÄNDEN 
ist  vor  allem  ein  Früh- 
stückservice in  Vermeil 
zu  erwähnen,  1778  bis 
1879  von  dem  Pariser 
Goldschmied  Francois 

Joubert  für  einen  Angehörigen  des  Hauses  Foix-Navarra  ausgeführt,  ein  ausgezeichnetes 
Werk  in  den  eleganten  und  zierlichen  Formen  des  Stiles  Ludwig  XVI.  Es  erweist  sich  als 
eine  erfreuliche  Bereicherung  der  zwar  nicht  umfangreichen,  aber  sehr  gewählten  Kollektion 
von  Vermeilarbeiten  des  XVIII.  Jahrhunderts  in  den  kaiserlichen  Sammlungen.  Die  drei  an 
innerer  Bedeutung  hervorragenden  Gruppen  der  Abteilung  für  Kleinplastik  haben  auch  im 
Jahre  1904  wieder  einen  kleinen  Zuwachs  zu  verzeichnen.  Es  konnten  zwei  interessante 
Elfenbeinwerke  erworben  werden,  eine  südspanische  Madonnenstatuette  des  XVII.  Jahr- 
hunderts, aus  Sevilla  stammend  und  in  ihrer  charakteristischen  alten  Bemalung  vollständig 
erhalten,  sowie  eine  vlämische  Arbeit  derselben  Zeit,  die  Gruppe  einer  Madonna  mit  dem 
Jesusknaben  und  dem  Giovannino,  ein  erwünschter  Zuwachs,  weil  er  einen  bis  jetzt  nicht 
vertretenen  Typus  repräsentiert.  Ferner  eine  schon  als  heimische  Arbeit  wertvolle  Holz- 
schnitzerei des  XVIII.  Jahrhunderts,  die  Überwindung  Goliaths  durch  David  darstellend,  und 
durch  einen  alten  Cartello  als  Arbeit  eines  Martin  Stammei  von  1775  bezeichnet.  Da  die  kleine 
Gruppe  aus  Weyer  in  Oberösterreich  stammt,  so  darf  man  vielleicht  trotz  des  Vornamens  und 
der  Jahreszahl,  die  beide  nicht  mit  den  überlieferten  Daten  in  Einklang  zu  bringen  sind,  an 


Pastellbildnis  von  einem  unbekannten  Meister  des  ausgehenden  XVIII.  Jahr- 
hunderts (Hofmuseum  in  Wien) 
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Peter  Krafft,  Arindal  und  Daura  (Hofmuseum  in  Wien) 

den  bekannten  Bildschnitzer  Thaddäus  Stammei  (gestorben  1765)  denken,  um  so  mehr 
als  dessen  Werke  in  dem  nahen  Admont  eine  unverkennbare  Stilverwandtschaft  mit  unserer 
Gruppe  aufweisen.  Leider  ist  diese  durch  eine  unverständige  Restauration  ihrer  alten 
Bemalung  und  Vergoldung  entkleidet  worden;  trotzdem  wirkt  sie  noch  jetzt  vortrefflich  in 
ihrer  barocken  Lebhaftigkeit  und  ^iurch  die  virtuose  Beherrschung  der  Technik,  so  daß 
sie  als  ein  beredter  Zeuge  der  seit  dem  Mittelalter  blühenden  Holzbildnerei  unserer  Alpen 
zu  betrachten  ist.  Die  Bronzensammlung  erhielt  wenigstens  in  ihrem  kleinen  modernen 
Anhang  einen  Zuwachs  durch  Arbeiten  von  zwei  Wiener  Künstlern,  R.  Marschall  (Gruppe 
von  Schulmädchen)  und  J.  Engelhart  (Praterkellner),  beide  als  Prämien  für  die  Gesell- 
schaft zur  Förderung  der  Medaillenkunst  und  Kleinplastik  hergestellt. 

Die  KAISERLICHE  GEMÄLDEGALERIE  hat  unter  anderem  den  Zuwachs 
folgender  Stücke  der  älteren  Wiener  Schule  zu  verzeichnen:  ein  anonymes  Pastellbildnis 
aus  dem  letzten  Jahrzehnt  des  XVIII.  Jahrhunderts  (wahrscheinlich  als  Porträt  eines 
Schauspielers  oder  Sängers  anzusprechen);  Friedrich  Treml,  ,,Auf  dem  Friedhof“,  ein 
farbenfrisches  Bild,  das  viel  Verwandtschaft  mit  P.  Fendi  aufweist;  Peter  Krafft,  „Arindal 
und  Daura“,  Vermächtnis  der  Frau  Julie  Edlen  von  Litzelhofen;  Joh.  Christ.  Ziegler  (ge- 
storben 1833),  Selbstporträt;  Karl  Ruß  (gestorben  1843),  Selbstbildnis;  last  not  least  ein 
ganz  ausgezeichnetes  Bild  von  G.  F.  Waldmüller,  ,,Der  erste  Schritt“,  dem  Wiener 
Publikum  aus  einer  weitverbreiteten  Reproduktion  wohlbekannt,  eine  allergnädigste 
Widmung  Seiner  Majestät  des  Kaisers  für  die  Galerie.  Weiters  wären  noch  zu  nennen: 
K.  G.  Hasenpflug  (gestorben  1858),  ,, Klosterruine  im  Winter“,  Widmung  des  Herrn  Johann 
Krämer  in  Gmunden;  Selbstporträt  des  nachmaligen  Galeriedirektors  Eduard  von  Engerth 
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aus  seinen  jüngeren  Jah- 
ren; Karl  Schweninger, 

„Der  Ackersmann“,  ein 
stimmungsvolles  Bild- 
chen, Widmung  des 
Sohnes  des  Künstlers 
Karl  Schweninger; 

Leopold  Vöscher,  ,, Ge- 
birgslandschaft“; Hans 
Canon, Bildnis  desKustos 
der  kaiserlichen  Galerie 
Regierungsrates  von 
Wartenegg,  eine  Wid- 
mung des  Porträtierten ; 
endlich  Eugen  Jettei, 

,, Hohlweg  im  Winter“, 
gewidmet  von  dem  ver- 
blichenen Oberstkäm- 
merer Grafen  Traun,  und 
Olga  Wiesinger-Florians 
farbenkräftige  ,, Buchen- 
allee im  Spätherbst“. 

Bei  der  KUPFER- 
STIC H S A M M L U N G 
DER  HOFBIBLIOTHEK 
betrug  der  Zuwachs  des 
Jahres  1904  2419  Blätter 
(Kunstdrucke,  Photogra- 
phien, Reproduktionen) 
beziehungsweise  Bände, 

Mappen  oder  Konvolute. 

Davon  wurden  899  durch 
Kauf  gewonnen,  165  als 
Pflichtexemplare  und  1355 
als  Geschenke  entgegen- 
genommen. Für  die  Auswahl  der  Ankäufe  blieben  in  diesem  Jahre  dieselben  Gesichtspunkte 
maßgebend,  unter  denen  die  Vermehrung  der  Sammlung  in  den  vorhergehenden  Jahren 
erfolgt  war.  Es  wurde  in  erster  Linie  darauf  Bedacht  genommen,  die  Bestände  an  Werken 
österreichischer  Künstler  zur  möglichsten  Vollständigkeit  zu  bringen.  Es  gelang  sowohl 
zahlreiche  Lücken,  die  sich  noch  in  den  Oeuvres  von  Kriehuber,  Pettenkofen,  Ed.  Kaiser 
und  anderer  hervorragender  Meister  der  älteren  österreichischen  Schule  fanden,  auszufüllen, 
als  auch  der  Sammlung  von  Kunstblättern  neuerer  Künstler  wie  Orlik,  Pontini,  Schuster, 
Bechler,  Wörnle,  Unger,  Roux,  Simony,  Faragö,  A.  Kolb,  Matejko,  Axentowicz,  Czajkowski, 
Lopienski,  Malczewski,  Mehoffer,  Stanislawski,  Wyspiariski,  Wyczölkowski  und  anderen 
mehr  manches  bedeutende  Blatt  hinzuzufügen.  Besondere  Erwähnung  verdient  die 
Bereicherung,  die  die  Sammlung  durch  Übernahme  einer  kostbaren  Serie  von  Probe- 
drucken hervorragender  Stichwerke  (von  Post,  Jettei,  Halm,  Sonnenleiter,  Hecht,  Unger, 
Klaus  und  anderen)  aus  dem  Besitze  der  Gesellschaft  für  vervielfältigende  Kunst  in  Wien 
erfuhr. 

In  gleicher  Weise  wurde  an  dem  Ausbau  der  anderen  Schulen  weitergearbeitet.  Was 
die  deutsche  Schule  anlangt,  wurden  die  schon  bestehenden  Sammlungen  graphischer 
Werke  von  Klinger,  Volkmann,  Hollenberg,  Menzel,  Stauffer-Bern,  Gleichen-Rußwurm, 


Joh.  Christ.  Ziegler,  Selbstporträt  (Hofmuseum  in  Wien) 
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Friedrich  Treml,  Auf  dem  Friedhof  (Hofmuseum  in  Wien) 


Pankok  und  anderen  durch  ein  oder  mehrere  Blätter  vermehrt;  von  neuen  Namen  deutscher 
Graphiker  kommen  unter  anderem  Richard  Kaiser,  Hellingrath,  O.  Engel,  H.  Neumann, 
Taschner,  Schiestl,  Slevogt  zur  Vertretung.  Die  alte  deutsche  Schule  wurde  durch  Ein- 
reihung von  Blättern  von  Beham,  H.  Holbein,  L.  Beck,  E.  Schoen,  E.  Chr.  Heiß,  Merian, 
R.  Eberhard  und  anderen  vervollständigt. 

Unter  den  neuerworbenen  französischen  Werken  befinden  sich  sowohl  solche  älterer 
Meister  wie  Raffet,  Meryon  und  Millet  als  auch  neuerer  Künstler  wie  Leandre,  Bracque- 
mond,  Pissarro,  Toulouse-Lautrec,  Besnard,  Signac,  Lepere. 

Besonders  umfassend  an  Zahl  und  wichtig  an  Qualität  ist  der  Zuwachs,  der  in 
diesem  Jahre  bei  der  Sammlung  englischer  Radierungen  zu  verzeichnen  ist.  Es  wurden 
unter  anderem  Werke  folgender  Meister  erworben:  Goff,  Monk,  Menpes,  P.  Thomas, 
Bolingbroke,  Watson,  O.  Hall,  Seymour  Haden,  Brangwyn,  Strong,  Holroyd,  Legros, 
Whistler,  Herkomer.  Ferner  wurden  der  Sammlung  eingereiht  Blätter  der  amerikanischen 
Radierer  Farrer,  Manley,  Platt,  der  schwedischen  Künstler  Zorn  und  Thaulow,  der 
Holländer  Havermann,  Van  der  Valk  und  Israels,  des  Dänen  Munch,  endlich  2 Hauptblätter 
des  Japaners  Utamaro. 

Der  ältere  Bestand  erfuhr  eine  interessante  Bereicherung  durch  die  Erwerbung  einer 
Folge  farbiger  Stiche  des  Carlo  Lasinio  (,, Serie  di  12  ritratti  di  persone  facete“),  eine 
ebenso  umfassende  als  gegenständlich  wichtige  durch  den  Ankauf  der  Sammlung  von 
Bildnissen  berühmter  Geistlicher,  Schulmänner,  Philologen,  Juristen  und  Bibliothekare, 
die  von  Dr.  J.  Friedlowsky  mit  großer  Mühe  und  Sachkenntnis  zusammengebracht  worden 
war.  Diese,  sich  auf  597  Blätter  belaufende  Sammlung  schließt  sich  nach  Anlage  und  Bedeu- 
tung der  vor  zwei  Jahren  der  Kupferstichsammlung  einverleibten  Sammlung  von  Natur- 
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G.  F.  Waldmüller,  Der  erste  Schritt  (Hofmuseum  in  Wien) 

forscherporträten  an,  die  von  Josef  Hyrtl  gegründet  und  von  Dr.  Friedlowsky  weiter- 
geführt worden  war.  Auch  die  neuerworbene  Sammlung  besteht  in  ihrem  Haupt- 
teile aus  Kunstdrucken  des  XVIII.  und  XIX.  Jahrhunderts,  unter  denen  nicht  wenige 
nicht  nur  in  gegenständlicher,  sondern  auch  in  künstlerischer  Beziehung  Beachtung 
verdienen. 

Ungewöhnlich  reich  und  bedeutend  ist  die  Vermehrung  gewesen,  die  der  Samm- 
lung durch  Schenkungen  wurde.  An  erster  Stelle  verdient  die  Widmung  der  ,, Charlotte 
Wolter-Sammlung“  genannt  zu  werden.  Diese  interessante  Kollektion,  durch  welche  die 
im  Besitze  der  Hofbibliothek  befindliche  ehemalige  Porträtsammlung  der  Generalintendanz 
in  vorzüglicher  Weise  ergänzt  wird,  ist  eine  Schöpfung  von  Frau  Marie  Boschan,  nach 
deren  Tode  die  mit  Aufwand  vieler  Mühe  und  Kosten  zu  stände  gebrachte  Sammlung  durch 
den  Gatten  der  Verstorbenen,  Herrn  Großhändler  Georg  Boschan,  der  Hofbibliothek 
überlassen  wurde.  Die  Kollektion  umfaßt  allein  1170  Porträtbilder,  ferner  auf  Charlotte 
Wolter  bezügliche  Druckwerke,  Zeitungsausschnitte,  endlich  drei  Medaillen,  einen  Abguß 
der  Büste  von  Tilgner  und  verschiedene  Wolter-Reliquien. 
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Eduard  Engerth,  Selbstbildnis  (Hofmuseum  in  Wien) 

Als  Schenkungen  flössen  ferner  zu  von  Seite  des  Oberstkämmereramtes: 
Originalradierungen  von  O.  Roux  und  Crncic,  eine  große  Kollektion  durch  die  Berliner 
„Vereinigung  der  Kunstfreunde“  herausgegebener  farbiger  Reproduktionen  nach  Gemälden 
moderner  Meister,  ferner  das  große  von  der  , (Photographischen  Gesellschaft“  in  Berlin 
hergestellte  Heliogravürenwerk  ,,Die  Meisterwerke  der  Gemäldegalerie  des  Allerhöchsten 
Kaiserhauses“,  die  im  gleichen  Verlage  erschienenen  Heliogravürenpublikationen  von 
Gemälden  Peter  Breughels  des  Älteren  und  der  ,, Melusine“  von  M.  v.  Schwind  im 
kunsthistorischen  Hofmuseum,  endlich  das  Tafelwerk  ,, Bildnisse  der  europäischen 
Fürsten“  (Oldenburg).  Das  Ministerium  für  Kultus  und  Unterricht  spendete  eine  Anzahl 
Reproduktionen,  die  in  der  graphischen  Lehr-  und  Versuchsanstalt  in  verschiedenen 
Techniken  ausgeführt  worden  waren,  die  königlich  ungarische  Regierung  das  Werk  ,,Le 
pavillon  historique  de  la  Hongrie  ä l’exposition  universelle  de  Paris  en  1900“.  Das  Archiv 
des  Ordens  vom  Goldenen  Vließe  trat  der  Hofbibliothek  ein  Exemplar  des  großen  Stich- 
werkes ,, Leichenbegängnis  Kaiser  Karls  V.  in  Brüssel  im  Jahre  1558“,  und  zwar  in  einer 
der  Sammlung  i bisher  fehlenden  Ausgabe  mit  vlämischem  Texte  ab.  Weitere  Geschenke 
liefen  ein  von  ^errn  Grafen  York- Wartenberg  in  Klein-Oels  (Reproduktionen  nach  einer 
Zahl  sehr  seltener  Stiche  seiner  eigenen  Sammlung),  von  Herrn  Donebauer  in  Prag 
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(zahlreiche  Porträtstiche),  ferner  von  den 
Herren  L.  Lobmeyr  in  Wien,  Professor 
J.  Enting  in  Straßburg,  Direktor  Dr.  Pall- 
mann in  München,  Dr.  Mayer  in  Wien, 
Sagot  in  Paris,  Hofrat  Mussafia  in  Wien, 
Hauptmann  Wagner  in  Wiesbaden, 
Radierer  W.  Ziegler  in  München,  Camp- 
bell Dodgson  in  London,  Dr.  R.  Kulka, 
Karl  Koch,  Dr.  Daubrawa,  Professor 
Kampmann,  Dr.  Weixlgärtner,  Dr.  C. 
Giehlow  und  Dr.  C.  List  in  Wien. 

Von  den  Erwerbungen  der  ETHNO- 
GRAPHISCHEN SAMMLUNG  des 
naturhistorischen  Hofmuseums  im 
Jahre  1904  haben  eine  Anzahl  von 
Gegenständen  ein  kunstgewerbliches 
Interesse,  welche  der  Direktor  dieser 
Abteilung,  Regierungsrat  F.  Heger  auf 
seiner  Reise  in  Niederländisch-Indien 
für  das  Museum  gesammelt  hat.  Unter 
den  Waffen  sind  es  vor  allem  5 Krisse 
(Dolche),  angefertigt  von  dem  Hof- 
schmiede des  unabhängigen  Prinzen 
Paku  Alam  Djokjakarta  mit  den  fünf 
heiligen  Pamor(Damast)mustern,  ferner 
Waffen  der  heidnischen  Tenggeresen 
auf  Ostjava,  Dolche  von  Bali  und  Lom- 
bok,  Dolche,  Schwerter  und  Speere  von 


Sumbawa.  Von  besonderem  Interesse  Figur  eines  Tempelwächters  aus  Bali  (Hofmuseum 

sind  die  auf  diesen  Inseln  gesammelten  in  Wien) 

Stoffe,  welche  die  nationalen  Kleidungs- 
stücke der  Eingeborenen,  den  Sarong  und  den  Slendang  bilden.  Ersterer  dient  zur 
Bekleidung  des  Unterkörpers,  letzterer  für  den  Oberkörper.  Besonders  hervorzuheben  sind 
die  zum  Teil  sehr  kostbaren  Stoffe  von  der  Insel  Bali,  auf  der  sich,  dank  dem  Nichtein- 
dringen des  Mohammedanismus,  noch  eine  aus  früheren  Zeiten  stammende  Kunstblüte 
erhalten  hat.  Die  besseren  derselben  bestehen  aus  selbstgewebten  Seidenstoffen  (Grund- 
farbe meist  Bordeaurot),  mit  eingewebten  Mustern  in  Gold-  und  Silberfäden  oder 
verschiedenfärbigen  Mustern.  Letztere  werden  schon  im  Garn  nach  einer  eigenen  Technik 
gefärbt.  Alle  diese  Muster  haben  entweder  figuralen  oder  ornamentalen  Charakter  und 
zeigen  Menschen-  und  Tierfiguren,  erstere  auch  in  szenischen  Darstellungen.  Einen 
anderen  Charakter  haben  schon  die  Gewebe  und  deren  Muster  auf  der  Insel  Sumbawa, 
deren  Bevölkerung  zum  größten  Teile  der  mohammedanischen  Religion  zugehört.  Hier 
treten  im  Zentrum  des  Stoffstückes  größere  einfärbige  Flächen  auf,  welche  ihren  Ursprung 
von  den  orientalischen  Gebetteppichen  verraten.  Noch  interessanter  und  häufig  mit 
Blumendekor  versehen  sind  die  meist  dunkelfärbigen  Stoffe  von  den  östlichen  Inseln  Sawu, 
Rotti  und  Timor,  wo  namentlich  in  den  Mustern  eine  außerordentliche  Mannigfaltigkeit 
herrscht.  Dagegen  kommen  auf  der  noch  wenig  bekannten,  großen  Insel  Sumba  Stoffe  mit 
ziemlich  rohen  figuralen  Darstellungen  von  Menschen,  Pferden  (Sumba  liefert  im  ganzen 
Archipel  die  edelsten  Pferde)  und  Schädelpfählen  vor,  welch  letztere  die  Kopfjägerei  der 
Eingeborenen  illustrieren  sollen. 

Auf  Java  werden  die  Sarongs  und  Slendangs  in  einer  eigentümlichen  Weise 
verziert.  Die  zu  färbenden  Stoffe  werden  nämlich  nach  dem  sogenannten  Batikverfahren 
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Figur  eines  Tempelwächters 
aus  Bali  (Hofmuseum  in 
Wien) 


mit  Wachs  bemalt  und  dann  gefärbt,  welche  Prozedur  bei 
komplizierteren  Mustern  und  mehreren  Farben  oft  mehrmals 
wiederholt  werden  muß. 

Dadurch  erhöht  sich  aber  der  Preis  eines  derart  gebatikten 
Stoffes  bedeutend.  Heute  werden  ähnliche  Stoffe  in  Holland 
und  England  bereits  vielfach  durch  Druck  hergestellt  und 
exportiert,  genießen  aber  unter  den  Javanern  kein  besonderes 
Ansehen. 

Ferner  sind  es  noch  die  Schmucksachen  von  Mitteljava, 
welche  eine  Erwähnung  verdienen.  Hier  werden  zum  Beispiel 
in  dem  kleinen  Orte  Pazar  Gedeh  bei  Djokjakarta  außerordent- 
lich feine  Schmucksachen  sowie  kleine  Gefäße  aus  Silber  mit 
getriebenen  Verzierungen  erzeugt.  Leider  sind  diese  Gegen- 
stände bei  den  Erzeugern  niemals  vorrätig,  wie  dies  überhaupt 
bei  den  besseren  Kunstprodukten  in  diesen  Ländern  immer 
der  Fall  ist,  man  muß  vielmehr  das  Gewünschte  immer  erst 
bestellen,  so  daß  man  oft  lange  Wochen  auf  die  Fertigstellung 
warten  muß. 

Die  Schmiede  für  solche  Arbeiten  sind  außerordentlich 
geschickt  und  stellen  mit  den  primitivsten  Hilfsmitteln  oft 
überaus  zierliche  Filigranarbeiten  her.  Besondere  Sorgfalt 
wird  auf  die  Herstellung  des  Brautschmuckes  (für  Braut 
und  Bräutigam)  verwendet.  Eine  derartige  komplette  Serie 
ist  in  der  Ausstellung  der  von  Regierungsrat  Heger  auf  seinen 
beiden  Reisen  nach  Hinterindien  und  Niederländisch-Indien 
gesammelten  Gegenstände  zu  sehen,  welche  vor  kurzem 
im  k.  k.  naturhistorischen  Hofmuseum  eröffnet  wurde.  Aus 
Hanoi  (Tonkin)  stammt  eine  große  Tasse  aus  dunklem  Holz 
mit  feiner  Inkrustationsarbeit  in  Perlmutter.  Auf  der  Insel  Bali, 
deren  Bewohner  noch  dem  alten  Hinduglauben  angehören, 
wie  auch  auf  dem  westlichen  Teile  der  Insel  Lombok  werden 
gute  Schnitzwerke  aus  Holz  oder  Stein  verfertigt.  Zwei  solche 
Rakschassafiguren,  die  als  Tempelwächter  dienen,  sind  aus 
den  Abbildungen  ersichtlich. 

Über  die  Erwerbungen  der  PRÄHISTORISCHEN 
SAMMLUNG  im  vergangenen  Jahre  ist  nichts  zu  berichten, 
was  vom  kunstgewerblichen  Standpunkte  Interesse  hätte. 


Gesellschaft  für  vervielfältigende  kunst.  um 

ein  Prämienblatt  für  das  laufende  Jahr  zu  erlangen,  schreibt  die  Gesellschaft  für 
vervielfältigende  Kunst  in  Wien  unter  folgenden  Bedingungen  eine  Konkurrenz  aus;  Das 
Blatt  muß  eine  noch  nicht  veröffentlichte  graphische  Originalarbeit  (Radierung,  farbige 
Lithographie  oder  Algraphie)  sein,  die  für  den  Druck  einer  Auflage  von  zirka  1500  Exem- 
plaren geeignet  ist.  Es  kann  eine  fertige  Arbeit  oder  eine  Skizze  in  der  Größe  der  auszu- 
führenden Arbeit  eingesandt  werden.  Die  Bildgröße  kann  ungefähr  40  : 50  Zentimeter 
bis  60  : 70  Zentimeter  betragen.  Die  Arbeiten  sind  bis  spätestens  15.  Mai  1905  an  die 
Gesellschaft  einzusenden. 

Der  Künstler,  für  dessen  Arbeit  sich  die  Jury  entscheidet,  wird  mit  2400  bis  3600  Kronen 
honoriert.  In  dem  Preise  ist  die  Erwerbung  des  ausschließlichen  Vervielfältigungsrechtes 
durch  die  Gesellschaft  miteinbegriffen. 

Die  Jury  besteht  aus  dem  dermaligen  Verwaltungsrat  der  Gesellschaft. 
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Berliner  Fächerausstellung  1905.  in  Berlin  hat  sich  ein  Komitee 

gebildet,  das  soeben  seine  Einladungen  versendet  zur  Beteiligung  an  einer  Berliner 
Fächerausstellung,  die  einen  internationalen  Charakter  tragen  und  folgende  Gruppen 
umfassen  soll.  i.  Malerei,  2.  Moderne  Spitzen,  3.  Ornamentale  Fächer,  gestickt  und  gemalt, 
4.  Schablone  und  Kunstdruck,  5.  Retrospektive  Abteilung,  Künstlerische  Fächer  älterer 
Epochen.  Die  Ausstellung  wird  in  den  Salons  der  Firma  Friedmann  & Weber  Ende 
Oktober  dieses  Jahres  stattfinden. 


BER  LESERLICHKEIT  VON  ORNAMENTALEN  SCHRIFTEN. 


Zu  den  gewöhnlichen  Einwendungen  konservativer  Menschen  gegen  die  erfolg- 
reichen Bemühungen  unserer  Tage,  welche  auf  die  Ausbildung  einer  künstlerisch  ein- 
wandfreien Schrift  abzielen,  gehört  der  Vorwurf  der  Unleserlichkeit. 

In  seiner  neuesten  Broschüre*  weist  der  rührige  Vorkämpfer  moderner  Schrift- 
belebung, R.  V.  Larisch,  mit  überzeugenden  Gründen  die  Unhaltbarkeit  der  alltäglichen 
Vorurteile  recht  sinnfällig  nach.  Man  liest  gerne  seine  klugen  Reflexionen  über  die  Ent- 
stehung und  Beschaffenheit  des  scheinbar  so  feststehenden  Begriffes,  der  bei  näherer 
Betrachtung  ganz  von  zufälligen  und  subjektiven  Verhältnissen  abhängig  erscheint.  Man 
folgt  mit  Interesse  den  praktischen  Experimenten,  für  welche  die  Vorarbeiten  des  Verfassers 
und  seine  Eigenschaft  als  Lehrer  reichlich  Gelegenheit  geboten  haben  und  wird  schließlich 
von  der  Berechtigung  seiner  Konklusionen  überzeugt.  In  diesen  wird  jedem  Ausübenden 
die  Notwendigkeit  der  Rückkehr  zu  einfachen  und  klaren  Grundformen  und  die  Erzie- 
lung eines  geschmackvollen  und  übersichtlichen  Gesamtbildes  der  Schrift  nahegelegt  und 
der  Weg  zur  Erreichung  dieses  Zieles  mit  Hilfe  ganz  einfacher  Arbeitsbehelfe  angedeutet. 
Für  den  Lesenden  ist  der  Kampf  gegen  die  deutsche  Frakturtype  und  für  die  lateinische 
Antiquatype  wichtig.  Das  Büchlein  selbst  bietet  in  seiner  geschmackvollen  Ausstattung, 
der  gefälligen  Drucktype,  der  übersichtlichen  Seitengestalt  einen  aufmunternden  Beweis 
von  der  Durchführbarkeit  und  dem  Wert  der  Ratschläge  des  Verfassers.  H.  Fischei 


MITTEILUNGEN  AUS  DEM  K.  K.  ÖSTER- 
REICHISCHEN MUSEUM 


JAPANISCHE  AUSSTELLUNG.  Ihre  k.  und  k.  Hoheit  die  durchlauchtigste  Frau 
Erzherzogin  Maria  Theresia  hat  am  ii.März  die  japanische  Ausstellung  besichtigt. 

PUBLIKATION  ÜBER  DIE  K.  K.  WIENER  PORZELLANMANU- 

FAKTUR.  Im  Anschlüsse  an  die  im  verflossenen  Jahre  veranstaltete  Altwiener- 
Porzellanausstellung  hat  das  Österreichische  Museum  die  Publikation  eines  die  Geschichte 
der  Wiener  Porzellanfabrik  behandelnden  Werkes  in  Angriff  genommen  und  versendet 
die  bezüglichen  Subskriptionseinladungen.  Das  Werk  soll  einen  Folioband  mit  40  Illustra- 
tionen im  Texte  und  42  Tafeln,  darunter  12  farbigen,  umfassen  und  den  Entwicklungsgang 
der  Fabrik  auf  aktenmäßiger  Grundlage  schildern. 

Die  vorkaiserliche  Zeit  sowie  die  figurale  Plastik  wird  der  Direktor  des  Troppauer 
Museums  Dr.  E.  W.  Braun,  die  kaiserliche  Periode  mit  Ausschluß  der  Plastik  Regierungs- 
rat Kustos  Folnesics  bearbeiten.  Die  Herstellung  und  den  Verlag  des  Werkes,  das  im 
Frühjahr  igo6  erscheinen  soll,  hat  die  k.  k.  Hof-  und  Staatsdruckerei  übernommen. 

Die  Auflage  ist  auf  300  numerierte  Exemplare  beschränkt.  Der  Subskriptionspreis 
beträgt  120  Kronen;  der  künftige  Ladenpreis  ist  auf  150  Kronen  festgesetzt.  Subskriptions- 
anmeldungen sind  an  die  Direktion  des  k.  k.  Österreichischen  Museums  zu  richten. 


Besuch  des  museums.  Die  Sammlungen  des  Museums  wurden  im 

Monate  Februar  von  10504,  die  Bibliothek  von  1878  Personen  besucht. 


* über  Leserlichkeit  von  ornamentalen  Schriften  von  R.  v.  Larisch.  Wien,  A.  Schroll  & Co.,  1904.  8°. 
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Connoisseur,  März.) 

FRITZ,  G.  Der  Buchdruck  im  Jahre  1904.  (Archiv  für 
Buchgewerbe,  Dez.) 

GIGAS,  E.  Venetianische  Buchillustration  in  Holz- 
schnitt vor  1500.  (Zeitschrift  für  Bücherfreunde, 
Jänner,  Febr.) 

HAGELSTANGE,  A.  Eine  Folge  von  Holzschnitt- 
Porträts  der  Visconti  von  Mailand.  (Mitteilungen 
aus  dem  Germanischen  Nationalmuseum,  p.  85.) 

HOLLENBERG,  F.  Heinrich  Seufferheld.  (Die  Graph. 
Künste,  XXVIII,  2.) 

JACOBS,  E.  Nachkommen  Peter  Schoeffers  ? (Zeit- 
schrift für  Bücherfreunde,  Jänner.) 

JORDAN,  M.  Adolf  Menzel.  (Die  Kunst  für  Alle, 
XX,  12.) 

KIPPENBERG,  A.  Die  Geschichte  des  Buches.  (Archiv 
für  Buchgewerbe,  Jänner.) 

MATTHIES,  K.  Vogeler-Zierat.  (Dekorative  Kunst, 
Febr.) 

MODIGLIANI,  E.  Old  Artistic  Visiting  Cards.  (The 
Connoisseur,  Febr.) 

NEWBOLT,  F.  The  Etchings  of  Alfred  East.  (The 
Studio,  März.) 

PICA,  V.  Alfredo  Baruffi  und  Alberto  Martini.  (The 
Studio,  März.) 

ROESZLER,  A.  Moderne  Münchener  Exlibris-Zeichner. 
Kunst  und  Handwerk,  1905,  2.) 

SCHLIEPER,  C.  Die  Lithographie  und  der  Steindruck 
im  Jahre  1904.  (Archiv  für  Buchgewerbe,  Dez.) 

SINGER,  H.  W.  Emil  Orlik.  (Deutsche  Kunst  und 
Dekoration,  März.) 

STRANGE,  E.  Ornamental  Lettering.  (The  Art 
Workers’  Quarterly,  J änner.) 

UNGER,  A.  W.  Die  k.  k.  Hof-  und  Staatsdruckerei  in 
Wien.  (Archiv  für  Baugewerbe,  1905,  2.) 

Van  DER  VEER,  L.  Miss  Helen  Hydes  Chromoxylo- 
graphs  in  the  Japanese  Männer.  (The  Studio,  Dez.) 

VOLKMANN,  L.  Buchgewerblicher  Großbetrieb  in 
Amerika.  (Archiv  für  Buchgewerbe,  Dez.) 

WOLTER,  F.  Erinnerungen  an  Adolf  Menzel.  (Die 
Kunst  für  Alle,  XX,  12.) 

ZUR  WESTEN,  W.  v.  Neues  künstlerisches  Schrift- 
und  Ziermaterial.  (Zeitschrift  für  Bücherfreunde 
Dez.) 
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VI.  GLAS.  KERAMIK 

BERNHARD,  O.  Neue  Töpfereien  von  Paul  Haustein. 
(Kunstgewerbeblatt,  Febr.) 

CHURCH,  A.  H.  English  Earthenware  made  during 
the  i7th  and  i8th  Centuries.  With  78  PI.  Revised 
edit.  (Victoria  and  Albert  Museum  Art  Handbooks.) 
8°.  p.  132.  London,  Wyman. 

— English  Porcelain  made  during  the  i8th  Century. 
With  59  PI.  Revised  edit.  (Victoria  and  Albert 
Museum  Art  Handbooks.)  8°.  p.  113.  London, 
Wyman. 

DOWNMAN,  E.  A.  English  Pottery  and  Porcelain. 
4th  ed.  By  Aubrey  D.  Gunn.  12°.  p.  324.  London, 
Upcott  Gill. 

FURNIVAL,  W.  N.  A Small  Collection  of  Eggshell 
Porcelain.  (The  Connoisseur,  Jänner.) 

HERSCHER,  G.  Sur  un  choix  de  Motifs  de  Vitrerie 
moderne.  (La  Decoration  ancienne  et  moderne, 
Okt.) 

KNOWLES,  W.  P.  Dutch  Pottery  and  Porcelain. 
Illustr.  8°.  p.  XV.  122.  London,  Newnes.  7s.  6d. 

LITCHFIELD,  Fr.  Pottery  and  Porcelain.  A Guide  to 
Collectors.  New  edit.  8°.  p.  418.  London,  Truslove 
& Hanson.  15  s. 

Mr.  J.  G.  Joiceys  Collection  of  Sevres-Porcelain. 
(The  Connoisseur,  März.) 

PA2AUREK,  G.  E.  Sächsische  Keramik.  (Mitteilungen 
des  nordböhmischen  Gewerbemuseums,  4.) 

TURNER,  W.  Crouch  Ware.  (The  Connoisseur, 
Jänner.) 

VAN  DE  PUT,  A Hispano-Moresque  Ware  of  the 
i5th  Century.  Illustr.  4°.  p.  VI,  105.  London, 
Chapman  & Hall.  12  s.  6d. 

WAAL,  A.  de.  Altchristliche  Tonschüsseln.  (Römi- 
sche Quartalschrift,  1904,  3/4.) 

VII.  ARBEITEN  AUS  HOLZ. 
MOBILIEN  ^ 

BINSTEAD,  H.  E.  The  Furniture  Styles.  Illustr.  8°. 
p.  192.  London,  Botwright. 

BREDT,  E.  W.  Bruno  Paul  — Biedermeier — Empire. 
(Dekorative  Kunst,  März.) 

FENN,  Fr.  and  B.  WYLLIE.  Old  English  Furniture. 
8°.  p.  102.  London,  Newnes.  7 s.  6 d. 

FRIES,  F.  Zimmerausstattungen  von  Alfred  Altherr 
(Elberfeld).  (Inndekoration,  Febr.) 

Some  Furniture  made  by  A.  Romny  Green.  (The  Art 
Workers’  Quarterly,  Jänner.) 

GRAMONT,  G.  French  Furniture  of  the  Period  of 
Louis  XIV.  (The  Connoisseur,  Jänner.) 

GRASSET,  E.  Concours  de  Salle  ä manger.  (Art  et 
Decoration,  Febr.) 

H.  G.  Ein  Prachtmöbel,  das  eine  Bestimmung  ver- 
fehlt hat.  (Das  Kunstgewerbe  in  Elsaß-Lothringen, 
Okt.-Nov.) 

Aus  Patriz  Hubers  künstlerischem  Nachlaß.  (Innen- 
dekoration, Dez.) 


LASSER,  M.  O.  Baron.  Das  neue  Offizierskasino  zu 
Nürnberg.  (Innendekoration,  Dez.) 

LEHMANN,  A.  Eine  Stuhlschau  im  Lichthof  des 
Berliner  Kunstgewerbemuseums.  (Innendekoration, 
Dez.) 

LEVETUS,  A.  S.  The  Figdors  Collection  of  Old  Chairs, 
Vienne.  (The  Studio,  Jänner.) 

PLEHN,  A.  L.  Vom  gebogenen  Holz.  (Kunstgewerbe- 
blatt, Dez.) 

SIMON,  C.  English  Furniture  Designers  of  the  18*^ 
Century.  Fol.  p.  234.  London,  A.  H.  Bullen.  25  s. 


VIII.  EISENARB.  WAFFEN. 
UHREN.  BRONZEN  ETC. 

LAKING,  G.  F.  Mr.  Edward  Barrys  Collection  of 
Arms  and  Armatur  at  Ockwells  Manor,  Bray. 
(The  Connoisseur,  Febr.) 

MERINGER,  R.  Die  Glocke  des  Bauernhauses.  (Zeit- 
schrift für  österreichische  Volkskunde,  X,  4.) 

Metallarbeiten  aus  den  Werkstätten  von  Tvermoes  & 
Abrahamson  in  Kopenhagen.  (Dekorative  Kunst, 
Febr.) 

POTIER,  Otm.  Baron.  Aus  dem  Zeughause  der 
Veste  Hohenwerfen.  (Zeitschrift  für  historische 
Waffenkunde,  9.) 

SCHNÜTGEN,  A.  Spätgotischer  Kruzifixleuchter  aus 
Messing  der  Stiftskirche  zu  Cappenberg.  (Zeit- 
schrift für  christliche  Kunst,  XVII,  ii.) 

TANNER,  H.  Modern  Exterior  Ironwork.  (The  Art 
Journ.,  Jänner.) 

TWOFENY,  W.  English  Metal  Work.  93  Drawings 
1797 — 1873.)  With  a Preface  by  Lawrence  Binyon. 
4°.  London,  Constable.  15  s. 

WOOD,  L.  J.  Scottish  Pewter-Ware  and  Pewterers. 
8°‘  p.  236.  London,  G.  A.  Morton.  15  s. 


IX.  EMAIL.  GOLDSCHMIEDE- 
KUNST 

CHAFFERS,  W.  Hall  Marks  on  Gold  and  Silver  Plate. 
9th  edit.  8°.  p.  348,  London,  Reeves  & Turner, 
21  s. 

HABICH,  G.  Ernst  Riegel-München.  (Deutsche  Kunst 
und  Dekoration,  März.) 

X.  HERALDIK.  SPHRAGISTIK. 
NUMISMAT.  GEMMENKUNDE 

FABRICZY,  C.  V.  Italian  Medals.  Transl.  by  Mrs. 
G.  W.  Hamilton.  With  41  PI.  4°.  p.  232.  London, 
Duckworth.  10  s.  6.  d. 

MIESSNER,  W.  Moderne  Plaketten  und  Medaillen. 
(Kunstgewerbeblatt,  Dez.) 

KOHLHAGEN,  H.  Th.  v.  Moderne  Heraldik  im  Kunst- 
gewerbe. (Das  Kunstgewerbe  in  Elsaß-Lothringen, 
Okt.-Nov.) 


220 


VAN  DE  PUT,  A.  Modern  Heraldic  Design  and  its 
Prospects.  (The  Art  Workers’  Quarterly,  Okt.) 

— Some  Early  Heraldic  Books  at  the  Victoria  and 
Albert  Museum.  (The  Art  Workers’  Quarterly, 
Jänner.) 

XI.  AUSSTELLUNGEN.  TOPO- 
GRAPHIE. MUSEOGRAPHIE  ^ 

DRESDNER,  A.  Museen  und  Museumspolitik.  (Deutsche 
Monatsschrift  für  das  gesamte  Leben  der  Gegen- 
wart, IV,  5.) 

BERLIN 

DRESDNER,  A.  Das  Kaiser  Friedrich-Museum 
und  seine  Kritiker.  (Der  Kunstwart,  5.) 

— NORDEN,  J.  Vom  Kaiser  Friedrich-Museum.  (Die 
Gegenwart,  46.) 

— ■ SEECK,  O.  Das  Kaiser  Friedrich -Museum. 
(Deutsche  Rundschau,  Jänner.) 

BRÜNN 

LEISCHING,  Jul.  Das  Brunner  Stadtmuseum. 
(Deutsche  Arbeit,  IV,  4.) 

— — Unsere  Spielzeug-Ausstellung.  (Mitteilungen 
des  Mährischen  Gewerbemuseums,  24.) 

BUDAPEST 

EBER,  L.  Die  Weihnachtsausstellung  (in  magya- 
rischer Sprache).  (Magyar  Iparmüveszet,  VIII,  i,  2.) 

DARMSTADT 

STEINLEIN,  St.  Das  Buchgewerbe  auf  der  Aus- 
stellung der  Künstler-Kolonie  in  Darmstadt.  (Archiv 
für  Buchgewerbe,  Dez.) 

DÜSSELDORF 

KLEIN,  A.  Die  Kunsthistorische  Ausstellung  zu 
Düsseldorf.  (Die  Gegenwart,  46.) 

KRISTIANIA 

DENEKEN,  F.  Das  Kunstindustriemuseum  in 
Kristiania.  (Dekorative  Kunst,  Febr.) 

LEIPZIG 

ZIMMERMANN,  E.  Die  Ausstellung  von  Thüringer 
Porzellanen  im  Grassimuseum  zu  Leipzig.  (Kunst- 
gewerbeblatt, Febr.) 

LONDON 

Exhibition  of  Works  by  Students  of  the  Royal 
College  of  Art.  (The  Art  Workers’  Quarterly,  Okt.) 

— RICHTER,  L.  M.  Die  Ausstellungen  alter  siene- 
sischer  Kunst  in  London  und  Siena.  (Zeitschrift 
für  bildende  Kunst,  Jänner.) 


MANCHESTER 

DICK,  St.  The  Clarion  Guild  of  Handicraft  Exhi- 
bition. (The  Art  Workers’  Quarterly,  Jänner.) 

POSEN 

SIMON,  K.  Das  Kaiser  Friedrich-Museum  in 
Posen.  (Kunst  und  Handwerk,  1905,  2.) 

PARIS 

POLICE,  R.  de.L’Art  applique  au  Salon  d’Automne. 
(L’Art  decoratif,  Dez.) 

— MAUCLAIR,  C.  La  Peinture  et  la  Sculpture  au 
Salon  d’Automne.  (L’Art  decoratif,  Dez.) 

ST.  LOUIS,  Weltausstellung 

Das  Buchgewerbe  auf  der  Weltausstellung  in 
St.  Louis.  (Archiv  für  Buchgewerbe,  Dez.) 

— HORTI,  P.  Die  Weltausstellung  in  St.  Louis.  (In 
magyarischer  Sprache.)  (Magyar  Iparmüveszet, 

VII,  6.) 

— MUTHESIUS.  Amerika.  (Der  Kunstwart,  5.) 

— OLIVER,  M.  I.  G.  German  Arts  and  Crafts  at  the 
St.  Louis  Exposition.  (The  Studio,  Dez.) 

— THIERSCH,  F.  v.  Architektur  und  Kunstgewerbe 
auf  der  Weltausstellung  in  St.  Louis.  (Kunst  und 
Handwerk,  1905,  3.) 

• — Die  Wohnungskunst  auf  der  Weltausstellung  in 
St.  Louis  1904.  (Das  Kunstgewerbe  in  Elsaß- 
Lothringen,  Febr.) 

SIENA 

D’ ANCONA,  P.  S.  Gr.  III. 

— RICHTER,  L.  M.,  s.  London. 

STRASZBURG 

FORRER,  R.  Die  Straßburger  historische  Schmuck- 
Ausstellung  von  1904.  (Das  Kunstgewerbe  in 
Elsaß-Lothringen,  Okt.-Jänner.) 

WIEN 

Ausstellung  von  Studienarbeiten  aus  den  Fach- 
kursen Salzburg  1904  und  von  Zeichnungen  staat- 
licher kunstgewerblicher  Unterrichtsanstalten. 
(Zentralblatt  für  das  gewerbliche  Unterrichts- 
wesen in  Österreich,  XXIII,  i.) 

— Die  Ausstellung  von  Wiener  Lehrlingsarbeiten 
aus  Schule  und  Werkstatt,  in  Verbindung  mit 
einer  Sonderausstellung  des  k.  k.  Ministeriums  für 
Kultus  und  Unterricht  (Sept.-Okt.  1904).  (Zentral- 
blatt für  das  gewerbliche  Unterrichtswesen  in 
Österreich,  XXIII,  i.) 

— FRIMMEL,  Th.  v.  Aus  Anlaß  der  Miniaturen- 
Ausstellung  in  Wien.  (Frimmels  Blätter  für  Ge- 
mäldekunde, März.) 

— GULYAS,  G.  Ausstellung  von  Bucheinbänden.  (In 
magyarischer  Sprache.)  (Magyar  Iparmüveszet, 

VIII,  1—2.) 
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DIE  KUNST  VON  GEORGE  FRED.  WATTS  h» 
VON  BARONIN  VON  KEUDELL-LONDON 

N der  Royal  Academie  drängt  sich  täglich  die 
Menge  vor  den  Werken  dieses  Meisters,  der 
von  vielen  als  der  größte  englische  Maler  des 
XIX.  Jahrhunderts  betrachtet  wird. 

Mit  welchem  Gefühle  nun  verläßt  der 
Besucher  die  Ausstellung  von  Watts  Bildern  im 
Burlington  House?  Ich  muß  sagen,  es  ist  das 
Gefühl  der  Enttäuschung,  und  der  strebende 
Kunstjünger  sieht  sich  um  eine  Illusion  ärmer. 
Die  Anzahl  der  ausgestellten  Werke  reprä- 
sentiert den  Meister  in  seinem  gesamten 
Können.  Das  Publikum  ist  daher  zum  ersten  Mal  im  stände,  über  die  außer- 
gewöhnliche Mannigfaltigkeit  desselben  zu  urteilen.  Es  ist  sonderbar  genug 
und  beleuchtet  die  Trugschlüsse  der  populären  Auffassung,  daß  Watts 
gerade  in  der  Eigenschaft  als  symbolischer  Maler  und  nicht  eher  als  Porträt- 
maler berühmt  wurde.  Seine  persönliche  Auffassung  nämlich  war  so  markant 
und  gebieterisch,  daß  sie  völlig  die  Bilder  beherrschte  und  durchdrang.  Der 
große  Moralist  Watts  hatte  ein  Bekenntnis,  voll  von  Schönheit,  Licht  und 
Hoffnung  und  er  blickte  auf  die  Welt  wie  auf  ein  Schlachtfeld,  auf  dem  die 
guten  und  bösen  Mächte  ihre  Kämpfe  ausfochten;  seine  Gedanken  aber 
brachte  er  auf  die  Leinwand,  um  den  Beschauern  durch  die  bildlichen 
Gleichnisse  seine  Lehren  einzuprägen. 

Des  Mannes  persönliche  Anziehungskraft  war  unwiderstehlich.  Etwas 
Edles  und  Großes  lag  in  seiner  Mißachtung  aller  äußeren  Ehrungen,  sein 
Geist  schien  über  der  Erde  zu  schweben  und  blieb  dennoch  so  menschlich 
durch  das  Zärtliche  seiner  Empfindung  und  durch  sein  lebhaftes  Mitgefühl. 
Watts  bestbekannte  Allegorien  handeln  von  der  Liebe.  Liebe  betrachtet 
er  als  die  herrschende  Macht  im  Leben,  als  das  göttliche  Element,  ja  selbst 
als  den  Besieger  des  Todes.  Liebe  und  Leben,  Liebe  und  Tod  waren 
zwei  seiner  Lieblingsthemen,  von  denen  er  uns  verschiedene  Deutungen 
gegeben  hat.  In  ,, Liebe  und  Leben“  sehen  wir,  wie  die  Liebe  als  ein  Schutz- 
engel mit  ausgebreiteten  Fittichen  dem  bangen,  zaghaften  Leben  über  den 
felsigen,  steilen  Pfad  hinweghilft.  Das  Leben  wird  da  als  ein  Mädchen  dar- 
gestellt, das  zaghaft  auf  die  Steine  tretend,  sich  voll  Zuversicht  der  Führung 
der  Liebe  anvertraut.  Jenes  Mädchen  ist  sehr  zart  gestaltet,  was  man  nicht 
gerade  von  allen  nackten  Gestalten  Watts  sagen  kann. 

In  dem  großen  Bilde  ,, Liebe  und  Tod“,  im  Besitz  des  Manchester 
Whitworth  Instituts,  steht  der  Tod  vor  einer  halboffenen  Türe,  die  er  eben 
mit  der  einen  Hand  aufstoßen  will.  Seine  mächtige  Gestalt  hat  uns  den 
Rücken  zugekehrt  und  ist  in  ein  graublaues  Gewand  gehüllt.  Ihm  den  Weg 
versperrend  steht  die  Liebe,  ein  halberwachsener  Knabe,  vor  dem  sich  die 
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Zweige  und  Sträucher 
blaßroter  Rosen  neigen, 
die  am  Eingänge  des 
Tores  wachsen.  Mit  aus- 
gestrecktem Arm  hält  er 
den  Tod  zurück,  kühn 
und  furchtlos  schaut  er 
ihm  ins  Gesicht:  ,,Hier 
darfst  du  nicht  herein.“ 
Das  Ringen  zwischen  den 
beiden  läßt  keinen  Zwei- 
fel, wer  der  Stärkere  ist. 
Der  verborgene  Sinn  des 
Bildes  deutet  auf  jenen 
machtvollen  Mut  der  Lie- 
be, der  sich  für  unbesieg- 
bar hält  und  bis  zuletzt 
sich  kämpfend  wehrt. 

Jüngst  machte  ein 
wohlbekannter  Künstler 
mir  gegenüber  die  Be- 
merkung, daß  die  Größe 
von  Watts  Entwürfen 
eine  fast  unbegrenzte 
Mannigfaltigkeit  von  Aus- 
legungen herausfordere. 
Wie  wohlbekannt,  pfleg- 
ten die  alten  Meister  ihren 
Schülern  eine  Aufgabe 
zu  geben,  bei  der  sie  all 
ihre  technische  Fertigkeit 
ebenso  wie  ihre  Erfin- 
dungskraft zum  Ausdruck 
bringen  sollten.  Warum 
stellt  man  heute  nicht 
in  offenem  Wettbewerb 
unseren  Kunstjüngern 
solche  Aufgaben?  Da- 
durch würde  man  jenes 
geistige  Element  in  den 
Gemälden  wecken,  durch 
das  Watts  Anerkennung 
und  Ruhm  erntete.  Der  Gedanke  bei  jungen  Künstlern  ist  oft  zaghaft  und 
scheut  sich,  ursprünglichen  Eingebungen  zu  folgen,  so  bleibt  manches  Talent 
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verborgen  und  unbemerkt,  denn  es 
kommt  nie  zum  Durchbruch.  Dieser 
Umstand  verdiente  von  den  Vorständen 
der  Kunstschulen  erwogen  zu  werden. 

Eine  der  schönsten  und  anmutig- 
sten von  Watts  Kompositionen  ist  die 
,, Hoffnung“,  eine  weibliche  Gestalt, 
die  mit  verbundenen  Augen  auf  einem 
Globus  sitzt  und  eine  Lyra  in  der  Hand 
hält,  auf  der  alle  Saiten  gesprungen 
sind,  außer  einer  einzigen.  Die  Haltung 
der  Gestalt  ist  entzückend,  die  Farben- 
gebung zart  und  lieblich  und  die  Gold- 
farbe des  Haares  samt  den  gelblichen 
Lichteffekten  im  Globus  heben  sich 
prächtig  von  den  dunstigblauen  Tönen 
des  Bildes  ab.  In  seiner  einfachen  Har- 
monie weicht  dieses  Bild  von  den 
anderen  ab;  denn  diese  sind  viel  ver- 
schwenderischer in  allerlei  Farben  ge- 
taucht. Koloristisch  bietet  Watts  hier 
das  beste.  Reiches  Indigoblau,  Vene- 
zianerrot, Van  Dyck-Braun  und  Gelb- 
ocker strömt  ausgiebig  aus  seinem  Pin- 
sel. Andere  Bilder  wieder,  wie  ,, Liebe 
und  Leben“  schwimmen  in  durchsich- 
tigen, exquisiten  Halbtönen. 

Watts  war  ein  eminent  dekora- 
tiver Künstler  mit  dem  Instinkt  eines 
Architekten.  Die  Bilder  erscheinen  sei- 
nem geistigen  Auge  in  riesigem  Um-  George  Frederick  Watts,  Liebe  und  Tod 

fang;  erst  später  trat  die  Notwendig- 
keit ein,  sie  auf  zweckdienliche  Proportionen  zurückzuführen,  und  da  sehen 
wir,  wie  ihn  seine  Einbildungskraft  über  die  gegebenen  Grenzen  hinaus  trieb. 
Der  Fehler  mancher  seiner  symbolischen  Bilder  ist  Mangel  an  Proportion, 
man  hat  die  Empfindung,  als  hätte  eine  begeistert  schaffende  Erfindungsgabe 
über  die  kühle  Logik  den  Sieg  davon  getragen.  Wie  sollte  man  sonst  die 
Mißverhältnisse  in  manchen  seiner  Bilder  erklären,  ebenso  die  entstellten  und 
grotesken  Glieder  mancher  Kupidos  und  Engelein?  Seine  Produktionskraft 
war  enorm.  Das  längste  Leben  war  für  ihn  zu  kurz,  um  darin  dem  in  ihm 
schlummernden  gebieterischen  Schaffenstrieb  zu  genügen.  Schaffen  und 
Leben  waren  für  ihn  gleichbedeutend  und  die  Natur  belohnte  ihn  damit,  daß 
sie  ihm  eine  Lebenskraft  verlieh,  die  weit  über  das  gewöhnliche  Maß  hinaus 
reichte.  Mit  87  Jahren,  einige  Monate  vor  seinem  Tode,  vollendete  er  das 
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ihm  liebgewordene 
Werk  seines  Le- 
bens: die  Kolossal- 
statue „Physische 
Energie“,  die  in  dem 
Hofe  desBurlington- 
Hauses  steht  und  für 
ihn  selbst,  der  sie 
geschaffen,  die  pas- 
sendste Grab  Schrift 
scheint.  Wie  lange 
stand  sie  doch  in 
Watts  Atelier,  in  Mel- 
buryRoad!  Nach  die- 
sem Hause  pilger- 
ten  andächtig  ganze 
Ströme  von  Besu- 
chern, um  die  Watts- 
Galerie  zu  sehen. 
Kurz  vor  seinem 
Tode  wurden  die 
Bilder  nach  Guild- 
ford  geschafft  und 
dort  in  einem  Ge- 
bäude in  Sicherheit 
gebracht,  dessen 
Pläne  speziell  für 
diesen  Zweck  seine 
begabte  Gattin  ent- 

George  Frederick  Watts,  Die  Hoffnung  WOrfen  hatte.  WattS 

nimmt  als  Modelleur 

und  Bildhauer  einen  bedeutenden  Rang  ein.  Seine  intime  Kenntnis  der  Be- 
schaffenheit des  Pferdes  befähigte  ihn,  bei  seinen  Reitergruppen  jene  natür- 
liche Wirkung  hervorzurufen,  die  man  in  solchen  Fällen  so  oft  vermißt.  Sein 
vorher  erwähntes  plastisches  Hauptwerk  beschäftigte  ihn  während  eines  be- 
trächtlichen Teils  seines  Lebens.  Ihm  widmete  er  seine  Liebe  und  seine 
beste  Kraft.  Mit  der  Vollendung  dieses  Werkes  schien  es,  als  ob  damit  seine 
Lebensmission  verkündet  wäre. 

Ich  frage  mich  nun,  ob  diese  seine  Lehre  von  den  kommenden  Genera- 
tionen vollauf  verstanden  werden  wird  und  wie  viele  jener  Allegorien,  durch 
die  er  berühmt  wurde,  mit  der  fortschreitenden  Entwicklung  der  Ideen  im 
Einklang  stehen  werden.  Wird  der  starke  Glaube  an  seine  Ideale  von  mehr 
als  einigen  wenigen  begriffen  und  beachtet  werden?  Würde  aber  selbst  sein 
kräftiges  Hoffen  und  sein  Vertrauen  auf  den  schließlichen  Sieg  des  Guten 
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Über  das  Böse 
nur  von  wenigen 
geteilt,  und  damit 
das  Ideal,  dem 
seine  Kunst  dien- 
te, allmählich 
gänzlich  schwin- 
den, so  würde 
Watts  immer 
noch  unter  den 
großen  briti- 
schen Porträt- 
malern einen  un- 
bestrittenen Rang 
einnehmen.  In 
den  Porträts  von 
Philip  Calderon, 

Dr.  Joachim, 

Dean  Liddell, 

Walter  Crane, 

Burne  Jones  und 
in  zwei  von  den 
drei  Tennyson- 
Porträts  ist  die 
Charakterisie- 
rung so  bewun- 
dernswert, die 
Malweise  so  ge- 
sund, sind  Zeich- 
nung und  Model- 
lierung so  vor- 
trefflich, daß  diese  Vorzüge  allein  die  Bilder  zu  wertvollen  Kunstwerken  stem- 
peln. Als  Porträtist  weiblicher  Bildnisse  war  Watts  weniger  erfolgreich. 

Von  diesen  ist  eines  seiner  Erstlingswerke  bei  weitem  das  beste,  es  ist 
das  Porträt  der  Lady  Dorothey  Nevill.  Es  erinnert  durch  sein  Kolorit  so- 
wohl als  auch  durch  seine  Atmosphäre  stark  an  die  Venezianerschule.  Voll 
Grazie  und  dennoch  voll  Würde,  selbst  mit  ein  wenig  Steifheit  reizt  es  durch 
seine  Jugendfrische.  Auch  das  Porträt  der  Lady  Somers  in  dreiviertel 
Lebensgröße,  eines  der  drei  Bilder,  die  Watts  von  ihr  malte,  ist  ein  feines 
Stück  dekorativer  Kunst.  Im  Vergleiche  mit  diesen  beiden  Werken  erschei- 
nen seine  anderen  Porträts  von  feinen  und  hübschen  Damen  langweilig  und 
alltäglich.  Seine  wenigen  Kinderbildnisse  sind  als  Studien  entzückend  und 
die  besten  von  ihnen  sind  ,,Choosing“  und  das  Porträt  von  Miss  Marie  Fox, 
spätere  Fürstin  Liechtenstein.  Das  erstgenannte  Bild  zeigt  uns  die  halbe 


George  Frederick  Watts,  Der  glückliche  Krieger 
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George  Frederick  Watts,  Ophelia 
(nach  einer  von  F.  Hollyer  überlassenen  Photographie) 


Figur  eines  blondhaarigen  Mädchens  im  Profil,  an  einer  Kamelie  riechend. 
Die  Blütenzweige  der  Blume  füllen  die  linke  Seite  des  Bildes.  In  der  Linken 
hält  sie  Rosenknospen.  Die  kleine  Marie  Fox  ist  stehend  gemalt  und  hat  ihren 
Arm  um  den  Nacken  eines  ,,Spanish  pointer“  geschlungen.  Der  Hund  ist 
wundervoll  wiedergegeben  und  der  Blick,  mit  dem  er  das  Kind  bewacht,  ist 
so  lebenstreu,  daß  wir  Watts  hier  als  einen  gründlichen  und  tüchtigen 
Schilderer  der  Tiernatur  kennen  lernen.  Schade  ist  es,  daß  die  Farben  in 
diesem  Bilde  derart  verblaßt  sind,  daß  die  Originalwirkung  bereits  verloren 
ist,  dennoch  bleibt  der  Reiz  der  Charakterstudie  unverändert. 

In  einigen  von  Watts  Porträts,  wie  in  dem  des  Lord  Leighton  wird 
der  Effekt,  der  sonst  erzielt  worden  wäre,  durch  den  Fehler,  natürliche  Pro- 
portionen anormal  zu  vergrößern,  verdorben.  Der  unbefangene  Kritiker,  der 
die  Ausstellung  besucht,  schämt  sich  fast,  anderer  Meinung  zu  sein  wie  der 
Chor  der  hitzigen  Bewunderer.  Es  ist  keine  schöne  Aufgabe  bei  einem 
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Künstler,  der  so  edlen 
Zielen  zustrebt,  die 
Fehler  aufzuweisen,  je- 
doch wenn  die  Kritik 
nur  Würdigung  wäre, 
so  wäre  sie  für  die 
Sache  wertlos,  der  sie 
dienen  soll.  Das  bri- 
tische Publikum  aller- 
dings liebt  ein  soge- 
nanntes ,, feines  Bild“. 

Es  fordert  vor  allem, 
daß  es  gefühlvoll  sei, 
dekorativ  und  hübsch 
aussehe  und  reich  an 
Einzelheiten.  Auf  wahr- 
heitsgetreue Malweise 
legt  es  wenig  Wert, 
denn  es  sagt:  ,,Ein  Bild 
müsse  viel  Phantasie 
aufweisen,  um  ein  rich- 
tiges Bild  zu  sein.  Der 
Künstler  zeige  seine 
Empfindungsgabe,  auf 
Wahrheitstreue  und 
Realismus  komme  es 
dabei  weniger  an.“  Der 
Realismus  ist  in  Eng- 
land immer  noch  mißliebig  und  wird  von  Vielen  als  eine  von  auswärts  im- 
portierte, fremde  Ketzerei  betrachtet.  Der  britische  Geist  hegt  gegen  die 
Lehren  modern-fremder  Schulen  überhaupt  ein  gewisses  Mißtrauen,  um  nicht 
zu  sagen  eine  gelinde  Abneigung. 

Sonderbar  und  einseitig  sind  die  Würdigungen  der  Kunst  hierzulande  und 
dies  erklärt  den  Umstand,  daß  jahraus,  jahrein  die  geduldige  Menge  ohne 
Murren  die  Räume  der  Royal  Academy  bevölkert,  nur  um  immer  wieder  das 
zu  sehen,  was  sie  schon  so  und  so  oft  geschaut  hat.  Nur  nebenbei  erwähne  ich 
die  kürzliche  Äußerung  eines  sehr  talentierten  Malers,  der  regelmäßig  in  der 
Akademie  ausstellt.  Der  Stil  seiner  Bilder  ist  in  Bezug  auf  Komposition  und 
Behandlung  so  eintönig,  daß  man  nicht  auf  den  Gedanken  kommt,  daß  er 
wirklich  so  viel  Erfindungskraft  besitzt.  Derselbe  bemerkte  ungefähr  folgendes : 
,,Das  Publikum  möchte  stets  wissen,  was  es  von  einem  Maler  zu  erwarten 
hat,  und  liebt  es  daher,  dessen  Individualität  in  einem  bestimmten  Werke 
deutlich  ausgedrückt  zu  sehen,  um  sie  an  allen  seinen  anderen  Schöpfungen 
sofort  erkennen  zu  können.“  Derartige  Erkenntnis  ist  aber  sehr  verführerisch 


George  Frederick  Watts,  Amor,  der  Liebesfischer 


228 


George  Frederick  Watts,  Selbstporträt 
(nach  einer  von  F.  Hollyer  überlassenen  Photographie) 


und  minder  charakterfeste  Künstler  erzielen,  indem  sie  sich  darnach  richten, 
einen  leichten  wenn  auch  verhängnisvollen  Erfolg.  Jüngst  riet  ein  Zeit- 
schriftenartikel, der  über  literarische  Dinge  sprach,  man  möge  doch  dem 
Publikum  immer  das  geben,  was  es  wolle,  denn  das  sei  den  Verrücktheiten 
einiger  Neuerer,  die  in  hartnäckiger  Weise  dem  Publikum  das  darböten, 
nach  was  es  gar  nicht  verlange,  noch  immer  vorzuziehen.  Wie  mit  Büchern, 
so  mit  Bildern.  Es  bedarf  keiner  Anstrengung,  um  Watts  Kunst  als  Priester 
sowohl  wie  als  Parabolist  zu  begreifen.  Watts  wendet  sich  an  die  edleren  Ge- 
fühle in  uns.  Das  ist  einer  der  Gründe,  warum  wir  Watts  hochschätzen.  Er 
hat  die  edlen  Regungen  des  Menschen  nicht  nur  in  der  Theorie  gelten 
lassen,  wie  es  jeder  von  uns  tut,  er  hat  ihnen  auch  praktisch  Folge  geleistet 
und  sich  auf  solche  Weise  eigenhändig  ein  Monument  errichtet. 
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George  Frederick  Watts,  Der  Reiter  auf  dem  weißen  Pferde 
(nach  einer  von  F.  Hollyer  überlassenen  Photographie) 


Watts  hat  seine  schöpferischen  Gedanken  in  die  Landschaftsmalerei 
übertragen.  Er  schildert  uns  die  Majestät  der  Einsamkeit,  die  man  in  Bergen 
und  Tälern  verspürt  und  die  erhabenen  Gestaltungen,  die  ein  wolkiger  und 
vom  Wind  zerrissener  Himmel  zur  Schau  trägt.  Wenig  kümmern  ihn  Pro- 
bleme von  Licht  und  Schatten,  Atmosphäre  oder  Substanz.  In  seiner  eigen- 
mächtigen aber  überzeugenden  Weise  bringt  er  Zuflüsterungen  logischen 
Widerspruchs  und  sonstige  Erwägungen  zum  Schweigen  und  erweckt  dafür 
Gefühle. 

Man  empfindet  nichts  Ungesetzmäßiges  in  jenen  massiven  Himmeln, 
in  jenen  architektonischen  Hügeln  und  jenen  Bäumen,die  sich  in  zusammen- 
gefügten, dunklen  Farbenmassen  zu  erkennen  geben.  Man  ist  entwaffnet  und 
staunt  über  den  Ton  und  die  Poesie  von  alledem.  Kraft  des  Ausdrucks  ist 
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George  Frederick  Watts,  Philip  Calderon  Esqu. 
(nach  einer  von  F.  Hollyer  überlassenen  Photographie) 


eine  seltene  Gabe.  Watts  besaß  sie  nur  zeitweilig.  Einer  seiner  vollendetsten 
Arbeiten  in  dieser  Beziehung  ist  das  Bild  „Denn  er  besaß  große  Güter“. 
Der  Inhalt  ist  der  Bibelerzählung  von  dem  reichen  Manne,  Marcus  X.  22., 
entnommen.  ,,Und  er  war  traurig,  als  er  dies  sagte,  und  ging  bekümmert 
hinweg,  denn  er  besaß  große  Güter“.  Auf  einer  nicht  großen  Leinwand  steht 
ein  Mann,  der  uns  halb  seinen  Rücken  zukehrt,  während  sein  Gesicht  uns 
verborgen  ist.  Man  sieht  ihm  an,  wie  er  sich  abhärmt;  denn  die  Haltung 
von  Kopf  und  Schultern  und  jede  Linie  seiner  Gestalt  drückt  große  Beküm- 
mernis aus.  Diese  feine  Zeichnung  zeigt  uns  den  Umfang  der  Kraft,  die 
Watts  zuweilen  besaß,  um  Gemütsbewegungen  auszudrücken.  Dieses  Bild 
und  die  beiden  Seitenstücke  ,,Evas  Erschaffung“  und  die  „Verkündigung 
Adams  und  Evas“  zeugen  aber  auch  von  der  bedauerlichen  Sorglosigkeit, 
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George  Frederick  Watts,  Walter  Crane 
(nach  einer  von  F.  Hollyer  überlassenen  Photographie) 


mit  der  er  öfters  auf  manch  anderem  Bilde  menschliche  Gestalten  wieder- 
gab. In  dekorativer  Beziehung  gehören  diese  letztgenannten  Bilder  mit  zu 
seinen  besten.  In  der  Verkündigung  sind  die  kauernden  Gestalten  Adams 
und  Evas  wundervoll  erfaßt  und  Adams  Geberde  des  Schutzes,  die  auszu- 
drücken scheint,  daß  er  Eva  vor  des  Himmels  Grimm  beschirmen  wolle,  ist 
voll  erhabenem  Pathos.  Die  Fülle  von  Watts  Einbildungskraft  ist  nirgends 
besser  ersichtlich  als  aus  der  Serie  „Offenbarungen“,  die  der  ,, Vision 
St.  John“  entnommen  sind,  „Und  ich  erblickte  ein  bleiches  Pferd  und  der 
Name  dessen,  der  darauf  ritt,  war  ....  der  Tod“.  ,,Und  ein  anderes  Pferd 
rannte  dahin  — ein  rotes  Pferd,  und  der  darauf  saß,  hatte  die  Gewalt,  von 
der  Erde  den  Frieden  hinwegzunehmen“.  ,,Und  ich  schaute  hin  und  sah  ein 
weißes  Pferd  und  der  darauf  saß,  hatte  einen  Bogen,  und  ihm  war  eine 
Krone  verliehen;  und  er  ritt  aus,  um  zu  erobern  und  zu  besiegen“.  ,,Und  ich 
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blickte  hin  und  sieh  da!  ein  schwarzes  Pferd,  und  der  darauf  saß,  hielt  eine 
Wage  in  seiner  Hand.“ 

Die  Gedankengröße  dieser  Visionen  hätte  die  meisten  Maler  ab- 
geschreckt, Watts  hingegen  ging  mit  deutlich  erkennbarer  Begeisterung  ans 
Werk.  Die  Pferde  und  Gestalten  sind  geistvoll  entworfen,  überhaupt  ist  das 
Werk  voll  packender  Wirkung  und  dramatischer  Kraft. 

Zum  Schlüsse  wollen  wir  seine  eigenen  Worte  anführen,  die  vollauf 
das  Ziel  und  Ende  seiner  Lebensaufgabe  erklären.  ,,Es  kommt  darauf  an, 
der  Kunstsprache  moderne  Begriffe  von  ethischer  und  geistiger  Beschaffen- 
heit einzuflößen.“  Zieht  nicht  gerade  der  Ausdruck  „moderne  Begriffe“  dem 
bleibenden  Wert  seines  Werkes  eine  Grenze? 


DER  GOTISCHE  OFEN  AUF  DER  VESTE 
HOHENSALZBURG,  SEINE  VERMUTLICHE 
HERKUNFT  UND  ÄHNLICHE  ARBEITEN  IN 
ÖSTERREICH  S»  VON  ALFRED  WALCHER  v. 
MOLTHEIN  b» 

N gotischen  Werken  deutscher  Ofenkeramik  sind 
nur  wenige  vollständige  Beispiele  auf  uns 
gekommen;  dagegen  Anden  sich  einzelne  Kacheln 
allenthalben  in  Museen  und  Privatsammlungen. 

Der  unruhige  Geist  des  Rokoko,  welches 
dem  schlanken,  sich  nach  oben  verjüngenden 
und  einfärbig  glasierten  Ofen  den  Vorzug  gab, 
hat  die  alte,  noch  gotische  Form  mit  ihrem  ob- 
longen Grundriß,  ihrem  viereckigen  Feuerraum 
und  dem  gleichgestalteten,  runden  oder  viel- 
eckigen, meist  etwas  zurückgerückten  Oberbau  verdrängt. 

In  diese  Zeit  setzen  wir  die  Vernichtung  gotischer  und  Renaissance- 
öfen beziehungsweise,  wenn  Pietät  für  das  Alte  vorhanden  war,  ihre  Ab- 
tragung und  die  gesicherte  Aufbewahrung  ihrer  Bestandteile,  der  Kacheln. 
Vollständige  Verschonung  wurde  ihnen  also  nicht  in  den  Schlössern,  den 
öffentlichen  Gebäuden  der  Städte  und  in  den  Patrizierhäusern,  sondern  nur 
auf  den  Burgen  und  in  den  Bauernhöfen  zuteil;  hier  sind  es  wenige  Meister- 
werke der  Hafner,  dort  nicht  seltene  interessante  Beispiele  des  einfachen, 
aus  Hohlkacheln  aufgebauten  Ofens. 

Das  bedeutendste  Exemplar  der  Ofen  gotischen  Stiles  steht  auf  der 
Veste  Hohensalzburg.  Zu  der  hervorragenden  Größe  des  Stückes  tritt  eine 
architektonische  und  plastische  Ausschmückung,  wie  wir  sie  in  Wieder- 
holung nicht  Anden. 

Bei  dem  geringen  Interesse,  welches  bei  uns  in  Österreich  noch  vor 
absehbarer  Zeit  für  die  Geschichte  unserer  Gewerbe  geäußert  wurde,  sowie 
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George  Frederick  Watts,  Joseph  Joachim 
(nach  einer  von  F.  Hollyer  überlassenen  Photographie) 

bei  den  mangelnden  heimatlichen  wissenschaftlichen  Arbeiten  auf  diesem 
Gebiete,  erhielt  Deutschland  in  jeder  Beziehung  einen  gewaltigen  Vorsprung 
und  es  war  die  natürliche  Folge,  daß  vieles  in  der  Technik  und  den  Detail- 
formen mit  deutschen  Werken  Verwandte  auf  deutsche  Rechnung  gesetzt 
wurde.  So  erging  es  auch  unserem  Ofen,  Er  wurde  lange  dem  vielseitigen 
Künstler  Augustin  Hirschvogel  zugeschrieben,  obwohl  dieser,  1488  geboren, 
als  dreizehnjähriger  Knabe  den  1501  datierten  Ofen  nicht  gefertigt  haben 
kann.  Nachdem  dieser  Irrtum  eingesehen,  ließ  man  in  den  offiziellen 
Führern  den  Namen  fallen;  die  Nürnberger  Provenienz  blieb  jedoch  dem 
Ofen  und  wird  den  zahlreichen,  die  Burg  Besuchenden  mit  wahrer  Freude 
fortgepredigt.  Für  uns  gilt  es  daher  in  erster  Linie  die  wirkliche  Herkunft 
des  Ofens,  wenigstens  annähernd  festzustellen. 
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Bei  genauestem  Studium  der  einzelnen  Kacheln  fanden  wir  weder  eine 
Signatur  des  Töpfers  noch  einer  bestimmten  Werkstätte,  Die  meisten  und 
gerade  die  schönsten  Kacheln  dürften  bereits  bekannt  sein,  da  selbe  den 
beiden  Fronten  angehören,  welche  für  den  Besucher  sichtbar  sind.  Neben 
den  quadratischen  Kacheln  des  Unterbaues  mit  den  vielfarbigen  Blüten  und 
Früchten,  die  in  ihrer  grotesken  Stilisierung  an  der  Grenze  des  Schönen 
stehen,  sind  es  im  Oberbau  große  Kacheln  mit  einzelnen  Heiligenfiguren, 
weiters  mehrere  figurenreiche,  wie  jener  mit  der  Krönung  Mariens,  der  An- 
betung des  Jesukindes,  dem  Erzbischof  Leonhard  von  Keutschach  und  andere. 

Die  Beste  zeigt  die  nahezu  vollrunde,  sitzende  Figur  eines  Bischofes, 
in  der  Linken  eine  Salzkufe  haltend  und  seitlich  von  zwei  Engeln,  deren  einer 
das  Keutschachsche  Wappen  trägt,  flankiert. 

Den  beiden  anderen  Fronten  des  Ofens  gehören  die  Kacheln  mit 
folgenden  Darstellungen  an: 

Vier  Wappen:  Wappen  von  Salzburg,  der  Familie  Keutschach,  jenes 
der  Domprobstei  und  das  angeblich  vom  Erzbischof  Leonhard  mit  Bezug 
auf  die  übermütig  gewordene  Bürgerschaft  selbst  gewählte  Wappen  — die 
einer  umgestürzten  roten  Mütze  entsprießende  Palme. 

Ein  wilder,  vollständig  behaarter  Mann  entsteigt  einer  Blume, 

Das  Wappen  von  Salzburg  mit  zwei  wilden  Männern  als  Schildhalter. 

Kaiser  Friedrich  III.  zwischen  dem  kaiserlichen  Adler  und  dem 
österreichischen  Bindenschild. 

Halbfigur  eines  Propheten,  auf  einer  Bandrolle  mit  „Malachias“  be- 
zeichnet. 

Den  ersten  Schritt  zum  Nachweis  der  vermutlichen  Herkunft  dieses 
Ofens  ermöglicht  uns  eine  Serie  einfarbig  grüner  Kacheln  in  der  Sammlung 
des  Herrn  Dr.  Albert  Figdor.  Sie  stammen  aus  Rauris. 

Von  diesen  Stücken  heben  wir  besonders  hervor  die  beiden  Kacheln 
mit  den  bereits  genannten  Vorwürfen:  Prophet  Malachias  und  Blume,  aus 
deren  Kelch  ein  junger  Mann  steigt.  Diese  zwei  Kacheln  wiederholen  sich, 
genau  in  Größe  und  Durchführung  übereinstimmend  am  Ofen  der  Hohen- 
salzburg und  befinden  sich  an  der,  der  Wand  zugekehrten  Seite.  Aber  auch 
der  Ofen  im  Besitze  des  Herrn  Miller  von  Aichholz  enthält  genau  die  gleiche 
Malachiaskachel.  Dieser  Ofen  ist  früher  auf  einem  Schlosse  in  der  Nähe  des 
Marktes  Aussee  gestanden. 

Vergegenwärtigen  wir  uns  die  ursprünglichen  Standplätze  dieser  drei 
Öfen,  welche  unzweifelhaft  nunmehr  auf  eine  Werkstätte  zurückzuführen  sind, 
so  sehen  wir,  daß  dieselben  Salzburg,  Rauris  und  Aussee,  einem  auffallend 
eng  begrenzten  Gebiet  angehören,  innerhalb  dessen  die  Stätte  der  Entstehung 
dieser  Öfen  mit  Recht  zu  suchen  wäre. 

Ausdrücklich  sei  bei  dieser  Gelegenheit  erwähnt,  daß  sich  Wieder- 
holungen der  genannten  Kacheln  sonst  weder  in  anderen  österreichischen 
Ländern  noch  in  Deutschland  gefunden  haben.  Somit  fällt  Nürnberg  als 
Entstehungsort  überhaupt  aus  dem  Bereiche  der  Möglichkeit. 
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Gotische  Öfen 
sind  übrigens  so 
selten,  daß  wir  die 
noch  vorhandenen 
kennen.  Deutsch- 
land besitzt  nur  we- 
nige, als  frühesten 
den  Ochsenfurter 
und  dieser  ist  spä- 
ter als  die  drei, 
welche  uns  heute 
beschäftigen.  Da- 
neben hat  Öster- 
reich noch  den  go- 
tischen Ofen  auf 
Schloß  Tyrol  und 
den  leider  abgetra- 
genen aus  der  Sa- 
kristei von  St.  Ste- 
phan. Seine  Ka- 
cheln gehören  nun 
einzelnen  Museen, 
wie  dem  Österrei- 
chischen Museum 
und  dem  Germani- 
schen in  Nürnberg, 
weiters  mehreren 
Privatsammlungen, 

Lanna  in  Prag, 

Dr.Figdor  in  Wien 
und  einigen  ande- 
ren an.  Es  wäre 
das  Nächstliegend- 
ste, hinsichtlich  des 
Entstehungsortes 
des  Salzburger 
Ofens  an  Salzburg 
selbst  zu  denken. 

Die  wiederholten 
Darstellungen  des 
Erzbischofs  Leon- 
hard von  Keutsch- 
ach, seines  Wappens  und  jenes  der  Stadt  Salzburg  haben  jedoch  mit  der 
Provenienz  nichts  zu  tun;  sie  weisen  nur  auf  den  Besteller. 


Gotischer  Ofen  auf  der  Veste  Hohensalzburg,  bezeichnet  1501 
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Gotischer  Ofen  auf  der  Veste  Hohensalzburg,  Kachelpartie  des  Feuerraumes 

Gleichzeitig  mit  dem  Ofen  entstanden  die  Holzschnitzarbeiten  im 
Fürstenzimmer  der  Burg.  Sie  sind  keine  Tiroler  Arbeiten,  sondern  solche 
des  Salzburger  Hochlandes,  wo  speziell  im  Salzachtale  und  oberem  Mur- 
tale die  Bildschnitzerei  unerschöpflich  war.  Es  sind  hiefür  viele  Vergleichs- 
objekte vorhanden  und  drückt  sich  derselbe  vielleicht  am  besten  aus,  wenn 
wir  die  geschnitzten  Wangen  der  Bänke  im  Fürstenzimmer  (siehe  IV.  Jahr- 
gang, p.  148)  und  die  Füllungen  des  Sakristeischrankes  der  Burg  Kreuzen- 
stein nebeneinander  stellen  (I.  Jahrgang,  p.  103).  Der  Kreuzensteiner  Schrank 
wurde  nachweislich  in  Tamsweg  gefertigt.  Ich  denke  an  Hallein  als  Ent- 
stehungsort des  besten  deutschen  Ofens  der  Gotik.  In  dieser  Annahme 
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Gotischer  Ofen  auf  der  Veste  Hohensalzburg,  Kachelpartie  des  Oberbaues 


bestärkt  mich  die  vollkommene  Übereinstimmung  einzelner  Kacheln  mit  den 
im  inneren  beziehungsweise  äußeren  Schloßhof  der  Hohensalzburg  über  und 
seitlich  der  Eingangstore  angebrachten  Steinplatten  aus  Untersberger  und 
Adneter  Marmor. 

Speziell  die  1496  und  1497  datierten  Basreliefs  bei  der  großen  Pforte, 
welche  aus  dem  äußeren  in  den  inneren  Burghof  führt,  wiederholen  sich 
getreu  kopiert  im  Aufbau  des  Ofens. 

Ob  nun  die  künstlerische  Bearbeitung  der  in  der  Umgebung  Halleins 
gebrochenen  Steine  am  Orte  des  Bruches  oder  in  der  Steinmetzhütte  des 
Burgbaues  erfolgte  — jedenfalls  besteht  ein  inniger  Kontakt  zwischen  den 
Arbeiten  des  Bildhauers  und  jenen  des  Hafners.  Es  liegt  die  Vermutung  nahe, 
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daß  der  Bildhauer,  der  übrigens  wahr- 
scheinlich kein  Österreicher  war,  eine  Reihe 
von  Hohlformen  für  den  Hafner  lieferte  oder 
richtiger  gesagt  die  Modelle,  mit  deren  Hilfe 
sich  der  Hafner  selbst  die  Hohlformen  her- 
stellen  konnte.  Es  kommt  schließlich  hier, 
als  bei  einem  keramischen  Objekt  in  erster 
Linie  der  Anteil  des  Hafners  an  dem  Werk 
in  Betracht  und  nicht  jener  des  Form- 
schneiders. Wir  bestimmen  keramische 
Arbeiten  nach  dem  Orte  ihrer  Herstellung 
und  nicht  nach  der  Herkunft  ihrer  Vorlagen, 
die  ja  in  der  Regel  überall  zu  haben  waren. 

Erzbischof  Leonhard  ist  auf  den  Kacheln 
wiederholt  dargestellt,  stets  mit  einer  Salz- 
kufe in  der  Hand  oder  zu  seinen  Füßen. 
Dieses  Beiwerk  ist  von  altersher  herüber- 
genommen, denn  schon  dem  Bischof  Rudbert 
von  Salzburg  war  es  beigegeben.  — Bei 
Leonhard  hat  es  aber  eine  intensivere  Bedeutung,  welche  wir  uns  in  den 
hervorragenden  Unternehmungen  des  Erzbischofes  bei  Förderung  des  Salz- 
betriebes erklären  können.  Die  Vollendung  des  großen  Salzachrechens, 
sowie  die  große  Salinensäge  vor  dem  Griestor  in  Hallein  waren  sein  Werk. 

Nach  dem  Gesagten  scheint  der  Ofen  Hallein  näher  zu  stehen,  als  der 
erzbischöflichen  Stadt;  ja  gewisse  Kacheln  weisen  uns  direkt  ins  Salzburger 
Hochland. 

Die  Kachel  mit  dem  dahinschreitenden  verschrobenen  und  kurzarmigen, 
hinten  überbauten  Krüppel,  dem  ein  übermäßig  großer  Kopf  zwischen  den 
schiefen  Schultern  sitzt,  zeigt  uns  jenen  Typus  salzburgischer  bäuerlicher 
Bevölkerung,  die  als  Kretins  ein  elendes  Dasein  führen.  Im  Aberglauben  der 
Halleiner  Bergleute  spielten  solche  Gestalten  eine  große  Rolle.  Sie  begegneten 
ihnen  so  wie  Gnomen  und  Untersbergermännchen  im  Schacht  und  galten 
als  von  den  Hexen  ausgewechselte  Menschenkinder,  geistlos  und  miß- 
gestaltet. 

Ähnlich  die  Kachel  mit  der  hohen  Blume,  aus  deren  Kelch  ein  junger 
Mann  steigt.  Im  Gebirge  lebte  der  Glaube  an  geheimnisvolle  Pflanzen,  mit 
denen  man  sprechen  konnte  und  aus  deren  Blüten  Verheißung  von  Glück 
oder  Unglück  erfolgte.  Dieser  Aberglaube  entstand  naturgemäß  aus  der 
Erkenntnis  der  Kräfte,  welche  den  Alpenpflanzen  innewohnen.  Unter  diesen 
spielte  im  Salzachtale  die  Alraunwurzel  eine  große  Rolle.  Der  Genuß  der 
Beeren  machte  fruchtbar,  die  Blätter  heilten  Wunden  und  die  Wurzel  wirkte 
betäubend.  Wurde  die  Pflanze  beim  Ausgraben  verletzt,  so  erschien  ein 
kleines  Männchen  von  teuflischem  Wesen  unter  so  kläglichem  Jammern, 
daß  der  Grabende  vor  Schreck  sterben  mußte.  Auf  diesen  Aberglauben 
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bezieht  sich  wohl  die  Darstellung  unserer  Kachel.  Wer  der 
Fertiger  unserer  Öfen  gewesen  ist,  war  nicht  möglich  fest- 
zustellen und  es  ist  sehr  fraglich,  ob  solches  in  Zukunft  noch 
gelingen  wird.  Die  an  dem  Hohensalzburg-Ofen  seitlich  an- 
gebrachte Figur  in  halber  Lebensgröße  gibt  uns  keinerlei 
Aufklärung,  nachdem  das  sich  hinter  ihren  Füßen  schlin- 
gende Spruchband  überhaupt  frei  geblieben  ist  oder  die  wahr- 
scheinlich nur  mit  Farbe  aufgesetzten  Worte  im  Laufe  der 
Zeiten  verloren  hat.  In  der  Linken  hielt  die  Figur  vielleicht 
ein  kleines  Modell  des  Ofens  — dann  vermuten  wir  im  Dar- 
gestellten den  Hafner  und  Schöpfer  des  Ganzen;  oder  sie 
hat  einen  kleinen  Salzstock  getragen  — dann  wäre  das 
Wappen  von  Hallein  in  schöner  Weise  zum  Ausdrucke  ge- 
bracht gewesen. 

Der  Ofen  erscheint  übrigens  nicht  als  das  Werk  eines 
Künstlers.  Der  schöne,  leider  nicht  mehr  ganz  in  ursprüng- 
licher Form  erhaltene  Aufbau  und  die  aus  scharfen,  von 
Künstlerhand  geschnittenen  Formen  gepreßten  Kacheln 
lassen  die  Mitarbeiterschaft  eines  Architekten  und  eines 
Steinmetzen,  welcher  wie  so  viele  andere  dieses  Gewerbes 
zugleich  ein  tüchtiger  Bildhauer  gewesen  sein  mag,  ver- 
muten. Der  Tafler,  welcher  die  Anbetung  des  Heilandes  und 
sonstige  Schnitzarbeiten  in  der  Salinenkapelle  zu  Hallein  schuf,  könnte  an 
diesem  Werke  beteiligt  gewesen  sein.  Auch  mit  jenem  vielseitigen  Künstler, 
welcher  für  die  Mondseer  Abteikirche  arbeitete  und  1518  einen  gotischen 
Flügelaltar  in  die  Pfarrkirche  von  Abtenau  schuf,  wäre  der  Ofen  möglicher- 
weise in  Verbindung  zu  bringen. 

Dieselbe  Form  wie  der  Hohensalzburg-Ofen  besitzt  auch  der  aus  der 
Umgebung  von  Aussee  stammende  gotische  Ofen  des  Herrn  Miller  von 
Aichholz  in  Wien.  Hier  wie  dort  erhebt  sich  über  dem  rechteckigen  Feuer- 
raum der  im  Grundriß  polygone,  nach  oben  sich  verjüngende  Oberbau.  Bei 
beiden  Exemplaren  fehlen  die  ehemals  seitlich  angebrachten  Wappenschilde. 
Sie  wurden  beim  Hohensalzburg-Ofen  durch  gotische  Baldachine,  die  nie 
hingehört  haben,  ersetzt. 

Zeitlich  stehen  die  drei  Öfen  um  wenige  Jahre  auseinander.  Als  der 
älteste  ist  der  Rauriser  zu  betrachten.  Er  ist  wohl  noch  vor  1500  anzusetzen; 
ihm  folgt  jener  in  Salzburg  vom  Jahre  1501  und  endlich  der  Ausseer,  der  nur 
um  weniges  später  ist. 

Noch  etwas  über  Farben  und  Glasuren:  Der  Rauriser  Ofen  ist  nur  in 
grüner  Farbe  gehalten,  der  Ausseer  verfügt  über  die  Farben  braun,  grün, 
gelb  und  schwarzblau  bei  den  bunten  Kacheln;  die  einfärbigen  erscheinen 
grün.  Den  größten  Reichtum  an  Farben  zeigt  der  Salzburger  Ofen.  Es  treten 
hier  die  Farben  blau,  gelb  und  grün  in  drei  verschiedenen  Tönen  auf; 
daneben  ist  braun  und  violett  verwendet.  Die  Glasuren  sind  durchwegs 


Platte  mit  männlicher 
Figur  in  halber 
Lebensgröße  (seitlich 
am  Hohensalzburg- 
Ofen  angebracht) 
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Bleiglasuren;  nur  beim  Ofen  der  Sammlung 
Miller  von  Aichholz  vermute  ich  bei  einzelnen 
Kacheln  die  ersten  Versuche  der  Verwendung 
einer  Glasur,  welche  durch  Zusatz  von  Zinn 
opak  gemacht  wurde. 

Wenn  ich  mich  darin  nicht  getäuscht  habe, 
gewinnt  der  Ofen  noch  mehr  an  Interesse,  da  er 
dann  das  älteste  Beispiel  mit  Zinn  glasierter 
Hafnerarbeiten  ist.  Dann  wird  auch  die  bis- 
herige Behauptung  der  Keramiker  nicht  richtig 
sein,  Deutschland  habe  vor  der  Mitte  des 
XVI.  Jahrhunderts  das  Zinnemail  nicht  herzu- 
stellen verstanden.  Wenn  Mathesius,  der  mit 
der  Metallurgie,  dem  Hüttenwesen  und  anderen 
industriellen  Wissenschaften  vertraute  Pfarrer  in  seiner  Bergpostille  vom 
Jahre  1562  das  Zinnemail  nicht  anführt,  wo  er  sich  doch  über  die  Bleiglasuren 
der  Töpfer  eingehend  ausspricht,  ist  wohl  dies  nie  und  nimmer  ein  Beweis,  daß 
die  Verwendung  der  Zinnglasuren  in  deutschen  Ländern  damals  noch  unbe- 
kannt war.  In  Italien  war  sie  spätestens  1450  kein  Geheimnis  mehr.  Wenn  die 
Kenntnis  der  Herstellung  nun  nahezu  hundert  Jahre  benötigt,  um  sich  den 
Nürnberger  Hafnern  in  der  Mitte  des  XVI.  Jahrhunderts  mitzuteilen,  so  ist 
es  eigentlich  nur  selbstverständlich,  daß  sie  schon  bald  nach  1500  Eigentum 
der  Töpfer  und  Hafner  unseres  Hochlandes  war. 

Es  frägt  sich  nunmehr,  ob  die  Stadt  Hallein  auf  ein  älteres  Hafner- 
gewerbe zurücksehen  kann  und  sich  darin  künstlerisch  betätigen  konnte? 

Die  bekannte  Erscheinung,  daß  sich  das  Gewerbe  der  Töpfer  und 
Ofenhafner  intensiver  in  Städten  zweiten,  als  in  solchen  ersten  Ranges 
entwickelt,  trifft  auch  hier  zu. 

Auf  eine  sehr  alte  keramische  Industrie  kann  Hallein  zurückblicken. 
Reiche  Tonlager  befanden  sich  in  der  Nähe  des  unmittelbar  gegen  Südosten 
an  Hallein  angrenzenden  Dorfes  Gamp.  Das  Dorf  kam  schon  etwa  750  als 
ein  Geschenk  des  Herzogs  Tassilo  an  das  Salzburger  Kloster,  das  spätere 
Erzstift.  Dort  entstand  auch  die  erste  Sudhütte.  Was  das  Hafnergewerbe  in 
Gamp  betrifft,  so  geht  dasselbe  weit  zurück,  wie  wir  aus  der  Hafnerordnung 
des  Erzbischofes  Johann  Jakob  entnehmen  können.  Das  Siegel  der  Gamper 
Hafnerzeche  zeigt  einen  ungestielten  Bergmannshammer. 

Noch  ältere  Belege  haben  wir  für  das  gleiche  Gewerbe  in  Hallein.  In 
erster  Linie  ist  es  das  gegen  den  Dürrnberg  zu  gelegene  Hafnertor.  Dort 
außerhalb  der  Stadt  müssen  größere  Werkstätten  gestanden  sein.  Eine  von 
diesen  existiert  heute  noch;  angelehnt  an  die  alte  Stadtmauer  ist  sie  in  ihren 
Hauptteilen  gut  mehr  als  vierhundert  Jahre  alt.  Die  kleinen,  zwischen  mehr 
als  meterbreiten  Mauern  eingekeilten  Brennöfen  machen  diese  alte  Stätte 
eines  Handwerkes  besonders  bemerkenswert.  Daß  in  diesem  Hause  nicht 
nur  gewöhnliche  Ware  erzeugt  wurde,  beweisen  die  dort  aufgefundenen 
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Hohlformen  für  Ofenkacheln.  Sie  gehen  nicht 
auf  den  Hohensalzburg-Ofen  zurück,  sind  jedoch 
nur  höchstens  dreißig  bis  sechzig  Jahre  später 
und  gehören  zum  Besten,  was  uns  die  Ofenkera- 
mik der  Renaissance  in  Modellen  überliefert  hat. 

Für  das  ganze  Gebiet  hinab  bis  zur  steiri- 
schen Grenze,  seitlich  bis  Bayern  beziehungs- 
weise ostwärts  bis  zu  den  oberösterreichischen 
Seen,  im  Norden  bis  zur  Stadt  Salzburg  ist  Hallein 
an  führender  Stelle  gestanden,  denn  wir  finden 
der  Hafnerzunft  in  Hallein  einverleibt  und  ihrem 
Zechmeister  untergeordnet:  ,,Die  Hafnerzechen 
in  Radtstadt,  Mautterndorf,  Tamsweg,  Berchtes- 
gaden und  Maxglan  bei  Salzburg.“  So  tritt  der 
erste  Hafnermeister  in  Hallein  als  Großmeister  auf.  Den  vorgenannten  fünf 
großen  Zechen  unterstanden  auch  die  Hafner  kleinerer  Orte,  wie  beispiels- 
weise Werfen  und  Golling. 

Für  die  einschlägigen  Bedürfnisse  der  Bewohner  des  Salzachtales,  des 
oberen  Enns-  und  des  oberen  Murtales  konnten  daher  genügend  Werk- 
stätten aufkommen  und  es  lagen  daher  keine  Ursachen  vor,  sich  die  Ofen 
und  Gefäße  aus  Tirol  oder  Nürnberg  zu  beschaffen.  Wenn  nun  die  drei 
hier  genannten  Öfen,  nahezu  die  Hälfte  der  uns  im  gotischen  Stile  bekannten, 
sich  auf  diesen  engen  Platz  zusammendrängen,  finden  wir  auch  keine  Ver- 
anlassung, ihre  Heimat  auswärts  zu  suchen. 

Selten  waren  gewiß  auch  damals  schon  so  hervorragende  Werke  wie 
der  Ofen  der  Hohensalzburg,  denn  es  war  immerhin  eine  kostspielige  Sache, 
die  sich  nur  das  Erzstift  oder  die  Stadt  Hallein  als  Geschenk  für  Leonhard  von 
Keutschach,  die  reichen  Gewerken  in  der  Rauris,  welche  ja  die  österreichischen 
Welser  und  Fugger  mit  Recht  genannt  wurden,  gönnen  konnten. 

Eine  Kachel  des  Rauriser  Ofens  trägt  daher  auch  das  Wappen  jener 
Rosenberg,  welche,  neben  den  Panichnern  und  Pergern  zur  Tummersbacher 
Genossenschaft  gehörig,  sich  mit  den  Zoten,  Krotenmoos,  Überackern, 
Hundsdorfern  und  Grimming  in  die  ergiebigen  Gold-  und  Silbergruben 
teilten. 

Daß  das  besprochene  Werk  eines  österreichischen  Hafners  so  glänzend 
geworden  ist,  war  eben  nur  in  einer  Epoche  möglich,  die  die  Geschichte 
heute  noch  als  die  goldene  Zeit  des  Erzstiftes,  als  das  goldene  Zeitalter  des 
Gasteiner-  und  Raurisertales  bezeichnet.  Beinahe  gigantisch  waren  die 
Werke  Leonhards  bei  der  Eindämmung  der  Salzach,  der  Ausbeutung  der 
Salzberge  und  der  Gold-  und  Silbergruben;  gigantisch  waren  seine 
Befestigungsanlagen  für  die  Veste  und  seine  Bestrebungen,  ihr  Inneres 
künstlerisch  auszugestalten. 

Allerdings  ist  uns  bis  heute  Vieles  von  dem  Besten  verloren  gegangen 
und  das  wenig  Erhaltene  erscheint  in  unglücklichster  Restaurierung;  immer- 


Kachel  aus  Rauris  um  1500 
Sammlung  Dr.  Albert  Figdor 
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hin  sehen  wir  aber  im  Ofen  das  Werk  einer  Zeit,  die  mehr  als  das  Menschen- 
möglichste zu  leisten  suchte. 

Ähnlich  war  es  in  der  Rauris.  Der  große  Reichtum,  der  aus  den  Bergen 
floß,  wollte  Dinge  auf  den  Besitzungen  der  reichen  Gewerken  sehen,  wie 
sie  vorher  nicht  geboten  wurden.  Wenn  es  wahr  ist,  daß  damals  die 
Knappen  mit  silbernen  Platten  nach  dem  Ziele  warfen,  das  Wild  mit 
silbernen  Kugeln  jagten  und  lebenden  Ochsen  die  Haut  vom  Rücken  zogen, 
so  gab  es  dort  Mutwillen  und  Wohlstand  genug.  Der  Wohlstand  förderte 
die  Freude  am  Schönen  und  das  Bedürfnis,  Alles  aufs  Beste  zu  haben. 

Das  ausgehende  XV.  und  das  beginnende  XVI.  Jahrhundert  haben  auch 
im  Lande  Salzburg  den  Charakter  einer  gewaltigen  Kunstepoche.  In  diesen 
Zeitraum  von  wenigen  Dezennien  drängt  sich  die  Entstehung,  beziehungs- 
weise der  Umbau  der  gotischen  Kirchen  in  Mariapfarr,  Hüttau,  Vigaun, 
Adnet,  Scheffau  und  etwa  hundert  anderer  Kirchen  im  Lande.  Die  schönste, 
die  spätgotische  in  Gastein  wurde  1498  begonnen  und  in  den  ersten  Jahren 
des  folgenden  Jahrhunderts  vollendet.  Ähnlich  ist  es  mit  den  Arbeiten  der 
Holz-  und  Steinplastik  und  der  Tafelmalerei:  ,,Sie  fallen  zeitlich  mit  den 
besten  Werken  der  Baukunst,  mit  den  reichsten  Schöpfungen  des  Kunst- 
gewerbes und  mit  dem  Entstehen  unseres  Ofens  überein.“ 

Vergessen  wir  nicht,  daß  das  Land  Salzburg  in  erster  Linie  berufen 
war,  südliche  Anregungen  an  Deutschland  weiterzugeben.  Bayern  erhielt 
schon  im  frühen  Mittelalter  lombardischen  Einfluß  auf  die  Baukunst  durch 
Vermittlung  von  Salzburg,  später  Elemente  der  oberitalienischen  und  süd- 
tiroler  Malerei  über  Salzburg.  Richtig  ist:  ,, Bayern  hat  von  seinem  stamm- 
verwandten Hinterlande  mehr  empfangen,  als  ihm  gegeben.“ 

Und  dieser  Weg,  den  alle  Techniken,  alle  Stilarten  gegangen  sind,  ist 
auch  dem  Kunstgewerbe  nicht  verschloßen  geblieben,  schon  gar  nicht 
jenem  ihrer  Zweige,  in  dem  Italien  neben  anderen  stets  das  Beste  geleistet 
hat  — der  Keramik  mit  der  Kenntnis  der  Herstellung  und  Verwertung 
farbiger  Glasuren. 

Wohl  ist  Tirol  von  allen  deutschen  Ländern  Italien  am  nächsten 
gestanden,  unter  seinem  starken  Einflüsse  hatte  es  aber  bereits  zu  Beginn 
des  XVI.  Jahrhunderts  für  die  Keramik  die  Renaissance  voll  aufgenommen. 
Erst  am  Straßenknotenpunkt  zwischen  den  Alpen  und  der  Donau  traf  sich 
italienische  Technik  und  der  deutsche  Formenausdruck  der  letzten  Gotik; 
im  Lande  Salzburg,  und  nur  dort  konnten  daher  jene  bedeutenden  Werke 
deutscher  Kunstkeramik  entstehen,  über  deren  Provenienz  wir  bisher  im 
Unklaren  waren. 

Nürnberg  ist  uns  nicht  vorausgegangen,  dies  sollte  bei  der  Beurteilung 
unserer  Arbeiten  der  Spätgotik  und  Frührenaissance,  soweit  sie  diesem 
Kunstgewerbe  angehören,  nie  vergessen  werden.  Die  alte  Reichsstadt  hatte 
uns  aber  rasch  überholt  und  darin  liegen  die  Ursachen,  warum  wir  heute, 
beim  Fehlen  aller  Nachweise  so  schwer  österreichische  Werke  für  uns 
zurückgewinnen  können. 


Gotischer  Ofen  aus  dem  Salzachtale,  nach  1500,  Sammlung  Eugen  Miller  von  Aichholz 
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DIE  MINIATURENAUSSTELLUNG  IN  WIEN 
VON  AUGUST  SCHESTAG-WIEN 

URCH  die  Erfolge  der  Ausstellung  von  Fächern  und 
Uhren  im  Frühjahre  1903  in  den  Räumen  des 
ungarischen  Ministeriums  in  Wien  bewogen, 
beschloß  das  Komitee,  im  heurigen  Jahre  eine 
Ausstellung  von  Miniaturen  und  von  Dosen  zu 
veranstalten,  wozu  ihm  in  Anbetracht  des 
wohltätigen  Zweckes  der  Festsaal  sowie  auch 
einige  Nebenräume  im  Palais  des  Ministerprä- 
sidiums in  der  Herrengasse  überlassen  wurden. 
Bei  der  Auswahl  der  Objekte  faßte  man 
den  Begriff ,, Miniatur“  im  weitesten  Sinne.  Das 
Wort  Miniatur  kommt  von  „minium“,  der  roten  Farbe  (althochdeutsch 
minig,  Mennige),  mit  der  die  Buchillustratoren  des  Mittelalters  im  schwarzen 
Texte  vorzüglich  die  Anfangsbuchstaben  malten  und  verzierten.  Das  Wort 
ging  dann  auf  den  in  diese  Initialen  eingezeichneten  ornamentalen  oder 
figürlichen  Schmuck  über  und  wurde  später,  da  ja  die  Malerei  infolge 
des  geringen  Raumes,  auf  den  sie  beschränkt  ist,  eine  sehr  feine  und  minu- 
tiöse sein  mußte,  für  alle  jene  Malereien,  die  in  kleinem  Formate  mit  großer 
Feinheit  verfertigt  sind,  angewendet.  Die  Engländer  und  Franzosen  akzep- 
tierten diese  Bedeutung  des  Wortes,  so  daß  sie  jetzt  allgemein  üblich  ge- 
worden ist. 

Die  Ausstellung  bringt  aber  nicht  nur  Miniaturen  auf  Kupfer,  Elfenbein, 
Pergament,  Papier  und  Seide  sondern  auch  Aquarelle,  vorzüglich  von  Künst- 
lern, die  auch  Miniaturen  ausgestellt  haben,  ferner  eine  Anzahl  von  Interieurs, 
die  uns  das  Milieu  schildern,  in  dem  die  Menschen  gelebt  haben,  die 
uns  in  den  Porträts  der  Ausstellung 
vorgeführt  werden,  ebenso  wie 
einzelne  Landschaftsbilder,  die 
uns  Ansichten  von  Städten,  be- 
sonders des  alten  Wien,  von  her- 
vorragenden Architekturen,  von 
Schlössern,  Palästen  und  Kirchen 
vorführen  oder  uns  die  belieb- 
testen Ausflugsorte  aus  der  Um- 
gegend Wiens  schildern,  wo  wir 
das  Leben  und  Treiben  der  vor- 
nehmen Welt  und  des  einfachen 
Bürgers  beobachten  können.  So 
wurde  durch  das  Hinzuziehen 
von  Werken,  die  eigentlich  nicht 
mehr  der  Miniaturmalerei  ange- 


Dose  aus  Gold  mit  Emailporträt  des  Marschalls  Turenne 
Signiert:  Jean  Petitot 
(Fürst  Johann  von  und  zu  Liechtenstein) 
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Mazarin  Louis  de  Conde  Moliere 

Öl  auf  Kupfer,  französisch,  XVII.  Jahrhundert 
(Dr.  Gustav  Jurie  von  Lavandal) 


hören,  versucht,  die  Zeit  uns 
kulturell  näher  zu  bringen, 
in  der  die  Miniaturmaler  vor- 
züglich gewirkt  haben.* 

Um  die  Art  der  Porträt- 
miniaturen in  den  Minia- 
turhandschriften zu  zeigen, 
wurde  eine  Handschrift  auf 
Papier  aus  dem  Besitze  des 
Herrn  Dr.  Figdor  (Nr.  1268), 
eine  ,,Genealogia  und  Be- 
schreibung aller  der  Kheven- 
hüller  und  Khevenhüllerin 
, . .“,  verfaßt  von  Georg 
Moßhamer,  ausgestellt,  die  um  das  Jahr  1625  verfertigt,  uns  in  52  Bildern 
Porträte  von  Mitgliedern  dieser  Familie  vorführt.  Daneben  sind  eine  Reihe 
von  Porträtminiaturen,  in  Öl  auf  Kupfer  gemalt,  angeordnet,  die  uns  zeigen, 
wie  die  Porträtminiaturen  zu  dieser  Zeit  schon  selbständig  auftreten  und 
ganz  in  der  Art  wie  früher  die  Bildnisse  in  den  Handschriften  gemalt  sind. 

Eine  vornehme  Dame  in  reichem  Kostüme,  ein  Windspiel  neben  sich, 
eine  französische  Arbeit  des  XVI.  Jahrhunderts,  in  Aquarell  auf  Papier 
gemalt,  ist  das  älteste  Stück  der  Ausstellung  (Nr.  1258). 

Aus  dem  XVII.  Jahrhundert  stammt  eine  ganze  Reihe  von  Porträten, 
von  denen  drei  französische  Arbeiten  besonders  hervorragend  sind:  ein  Porträt 
des  Dichters  Moliere,  in  violettem  Gewände  (Nr.  1773);  ein  Bildnis  Louis  de 
Condes  mit  gewelltem  Haare  und  Spitzenkrause,  jetzt  in  einemRahmen  aus 
der  Zeit  Louis  XVI  gefaßt  (Nr.  1783)  und  ein  äußerst  charakteristisches  Bild 
Mazarins,  ein  Käppchen  auf  dem  Kopfe  (Nr.  1779).  Von  holländischen  Arbeiten 
dieser  Zeit  ist  ein  vornehmes  Porträt  einer  Dame,  in  schwarzem  dekolle- 
tierten Kleide  mit  Spitzenbesatz  in  der  Art  Terborgs,  in  Öl  auf  Kupfer 
gemalt  (Nr.  1804),  das  Porträt  eines  jungen  Mannes  von  Franz  von  Mieris, 

(Nr.  1806)  und  eines  von  Gonzales 
Coques,  in  Öl  auf  Holz  (Nr.  1807),  alle  aus 


Porträt  einer  Dame.  Um  1760 
(Frau  Theresia  Mayr) 


* Von  den  literarischen  Arbeiten  über  Miniatur- 
malerei erwähne  ich  die  für  die  Geschichte  der  österrei- 
chischen Miniaturmalerei  grundlegende  Abhandlung  von 
Franz  Ritter  im  Kongreßwerke  (Artaria  & Ko.  1898),  ferner 
den  Artikel  Labans  über  Füger  im  XVI.  Bande  des  Jahr- 
buches der  königl.  preußischen  Kunstsammlungen  und  die 
an  diesem  Orte  angegebene  Literatur.  In  englischer 
Sprache  ist  ein  reich  illustriertes  Prachtwerk  erschienen: 
G.  C.  Williamson,  Portrait  Miniatures  from  the  time  of 
Holbein  1531  to  that  of  Sir  William  Roß  1860,  a handbook 
for  Collectors  (The  Connoisseur  Series),  London  1897; 
von  demselben  The  History  of  Portrait  Miniatures,  vol. 
I — 2,  London;  J.  J.  Foster,  Miniature  Painters  British  and 
foreign,  London  1903;  J.  L.  Propert,  History  of  miniature 
art,  New-York  1887. 
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Kaiserin  Louise,  Gemahlin  Kaiser  Leopold  II.,  von  F.  H.  Füger 
(Erzherzog  Rainer  und  Erzherzogin  Maria) 


dem  Besitze  Dr.  Juries 
zu  erwähnen.  In  der- 
selben Sammlung  findet 
sich  auch  das  Porträt 
eines  jungen  Mannes, 
die  einzige  Miniatur  in 
dieser  Ausstellung,  die 
in  Öl  auf  Schildkrot 
gemalt  ist.  Besonders 
interessante  Stücke  aus 
dem  XVII.  Jahrhundert 
sind  ferner:  ein  Bildnis 
Jakob  I.  von  England, 
das  mitP.  V.  1609  (Paul 
Vansomer)  signiert  und 
auf  Blei  gemalt  ist 
(Nr.  2020),  das  Brustbild 
einer  Dame  von  Pierre 
Mignaud  (Nr.  2025),  ein 
Porträt  Gustav  Adolfs 
aus  dem  Jahre  1631 
(Nr.  2026)  und  zwei 
Bildnisse,  das  eines 
Knaben  (Nr.  2021)  und 
das  eines  Mannes  von 
der  Hand  Ant.  Palame- 
desz  (Nr.  2022),  in  Öl 
auf  Kupfer  gemalt,  sämt- 
lich aus  der  reichen 
Sammlung  der  Frau  Therese  Mayr.  Sehr  beliebt  war  es  in  dieser  Zeit,  die 
Bildnisse  besonders  verehrter  oder  geliebter  Personen  in  sogenannte  Schrau- 
bentaler einzufügen,  Taler,  die  in  zwei  Teile,  die  aneinandergeschraubt 
werden  konnten,  zerschnitten  waren  (Nr.  1261  und  1266  aus  dem  Besitze 
des  Herrn  Dr.  Albert  Figdor)  oder  auch  auf  Porträte,  die  auf  Kupfer  gemalt 
waren,  auf  Marienglas  gemalte  Kostümfiguren,  in  denen  der  Kopf  ausgespart 
ist,  aufzulegen,  so  daß  jedesmal  eine  andere  Kostümfigur  erscheint  (Nr.  1263 
und  1264  des  Herrn  Dr.  A.  Figdor). 

Eines  der  hervorragendsten  Stücke  der  Ausstellung  hat  Fürst  Johann 
von  und  zu  Liechtenstein  der  Ausstellung  überlassen,  es  ist  eine  Dose  aus 
Gold  mit  einem  Emailporträt  des  Marschalls  Turenne,  signiert  mit  dem 
Namen  des  hervorragendsten  Emailmalers  des  XVII.  Jahrhunderts  Jean 
Petitot. 

Schon  die  ältesten  Miniaturporträte  sind  mit  Emailfarben  gemalt  und 
Leonard  Limosin  (1505 — 1577)  hatte  schon  versucht,  auf  weißem  Email- 
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gründe  zu  malen, 
bis  es  Jean  Toutin, 
einem  Goldschmiede 
von  Chäteaudun, 
hundert  Jahre  später 
gelang,  auf  weißem 
Goldemailgrund  mit 
Emailfarben  wie  mit 
Aquarellfarben  zu 
malen.  Einer  seiner 
besten  Nachahmer 
war  Pierre  Chartier, 
der  hervorragendste 
aber  Jean  Petitot,  der 
in  Genf  1607  ge- 
boren worden  ist, 
der  Sohn  eines  Bild- 
hauers und  Archi- 
tekten, der  lange 
Zeit  in  Italien  stu- 
diert hatte.  Petitots 
Freund  war  Bordier 
und  da  sich  Petitot 
besonders  für  das 
Geheimnis  der  Er- 
zeugung von  Email 
interessierte,  ging  er 
mit  seinem  Freunde 
nach  Italien  und 
studierte  dort  sowohl 
die  Kunstschätze  des  Landes  als  auch  bei  den  Goldschmieden  und  den 
hervorragendsten  Chemisten  die  Emailbereitung. 

Er  zog  dann  mit  seinem  Freunde  nach  England,  wo  er  an  den  Leibarzt 
des  Königs,  Theodore  Tourquet  de  Mayern,  einen  Genfer,  empfohlen  war. 
Dieser  war  der  Autor  eines  Traktates  über  die  Malerei  und  unterstützte  die 
beiden  Künstler  Petitot  und  Bordier  in  ihren  Studien,  empfahl  Petitot  dem 
Könige,  der  Gefallen  an  dem  Künstler  fand,  ihm  eine  Wohnung  in  Whitehall 
anweisen  ließ  und  Van  Dyck  den  Auftrag  gab,  Petitot  im  Porträtmalen  zu 
unterrichten. 

Die  zahlreichen  Kopien  in  Email  nach  Bildern  Van  Dycks  sind  die 
Frucht  dieser  Studien.  Petitot  verläßt  im  Jahre  1645  England,  geht  nach 
Frankreich  und  wird  von  Anna  von  Österreich  und  Ludwig  XIV.  freundlich 
aufgenommen.  Im  Jahre  1650  folgt  Bordier  von  England  nach  und  die 
Freunde  heiraten  zwei  Schwestern,  Marguerite  und  Madeleine  Cupier  und 


Leopold  II.  von  F.  H.  Füger 
(Frau  Theresia  Mayr) 


32 


248 


wirken  nun  bis  zum  Tode 
Bordiers  (1684)  einträchtig 
zusammen  und  fertigen 
hauptsächlich  Kopien  nach 
Lebrun,  Champagne,  Mi- 
gnard  und  anderen.  Bordier 
malt  die  Haare,  die  Dra- 
perie und  den  Grund, 
Petitöt  Kopf  und  Hände. 
Mit  80  Jahren  ging  Petitot 
nach  Genf  zurück  und 
starb  im  Jahre  1691  in 
Vevey. 

Se. Majestät  der  Kaiser 
hatte  in  Anbetracht  des 
wohltätigen  Zweckes  ge- 
stattet, daß  eine  große  An- 
zahl von  Miniaturen,  die 
zum  Allerhöchsten  Primo- 
genitur-Fideikommisse ge- 
hören, ausgestellt  werden. 

Unter  diesen  findet 
sich  eine  Kollektion  von 
3 1 Emailbildern  aufKupfer- 
grund  mit  12  Arbeiten  von 
der  Hand  Jean  Etienne 
Liotards.  Besonders  be- 
merkenswert ist  einBildnis 
des  Komponisten  Gluck,  eines  des  Malers  Anton  Rafael  Mengs  und  das 
Porträt  einer  unbekannten  jungen  Wiener  Dame  in  braunem  Kleide  von 
außerordentlichem  Reize. 

Von  dem  Berliner  Emailmaler  Biesendorf  (j*  1706),  einem  Nachahmer 
Petitöts,  ist  das  auf  Gold  gemalte  Emailbildnis  eines  Fürsten  in  rotem 
Mantel  mit  Hermelinkragen  mit  der  Signatur  des  Künstlers  ausgestellt. 
(Nr.  1300.  Aus  dem  Besitze  Dr.  A.  Figdors.)  Die  Emailmalerei  sous  fondant 
war  eine  in  Frankreich  und  in  der  Schweiz  das  ganze  XVIII.  Jahrhundert 
hindurch  geübte  Technik  und  diente  vorzüglich  für  Dekoration  von  Dosen, 
Necessaires  und  Uhren.  Sie  wurde  durch  Jakob  Bodemer  (geboren  1777  in 
Nöttingen,  gestorben  1824  in  Wien)  besonders  gepfiegt,  einem  Künstler,  den 
wir  in  einem  Porträte  des  bekannten  Wiener  Malers  Hubert  Maurer  (1738 
bis  1818)  aus  dem  Jahre  1801  (Nr.  622  Familienfideikommiß- Bibliothek)  und 
einem  Bildnisse  des  Kanzlers  Fürsten  Wenzel  Kaunitz,  das  mit  der  Jahres- 
zahl 1805  bezeichnet  ist,  kennen  lernen.  (Nr.  945.  Aus  dem  Besitze  des 
Grafen  Leopold  Berchtold.) 


Gräfin  Aurora  Batthyany.  Signiert:  Daffinger 
(Prinzessin  Rosa  von  Thurn  und  Taxis) 
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Aus  der  ersten  Hälfte 
des  XVIII,  Jahrhunderts 
sind  uns  eine  große  An- 
zahl von  Miniaturen  er- 
halten. Besonders  wert- 
voll ist  die  Sammlung  der 
Miniaturbildnisse  aus  dem 
Besitze  Seiner  Majestät 
des  Kaisers,  die  uns  die 
Porträte  fast  aller  histo- 
risch bedeutenden  Per- 
sönlichkeiten dieser  Peri- 
odevorführt.  Von  großem 
Interesse  sind:  ein  Bild 
mit  Kaiser  Leopold  I.,  der 
Kaiserin  Eleonore,  Kaiser 
Karl  VI.  und  Kaiserin  Eli- 
sabeth, alle  in  schwarzen 
Gewändern  (Nr.  407), 
ferner  Kaiser  Karl  VI. 
auf  dem  Todtenbette, 
in  schwarzem  Gewände 
(Nr.  408)  und  zahlreiche 
Bilder  der  Kaiserin  Maria 
Theresia  in  Witwen- 
tracht; verhältnismäßig 
wenige  Bildnisse  der 
Herrscherin  sind  aus  der 
früheren  Zeit.  Im  Besitze  des  Grafen  Lanckorohski  findet  sich  ein  reizendes 
Porträt  der  Kaiserin  in  jüngeren  Jahren  in  prachtvollem  Kostüm  (Nr.  1880). 
Unter  den  kaiserlichen  Miniaturen  finden  wir  dann  das  Bildnis  des  Prinzen 
Karl  von  Lothringen,  in  braunem  Mönchsgewande  vor  Büchern  sitzend, 
wie  es  damals  überhaupt  in  den  vornehmen  Kreisen  sehr  beliebt  war, 
sich  im  Büßergewande  darstellen  zu  lassen.  Charakteristisch  für  die  Zeit 
ist  auch  eine  Miniatur  mit  einer  allegorischen  Darstellung:  Die  Kaiserin 
Maria  Theresia  als  Juno  mit  blauem  Mantel,  Schild  und  Speer,  neben 
ihr  Kaiser  Franz  I.  als  Apollo  mit  rotem  Hermelinmantel.  Von  Bildern 
der  Rokokozeit  aus  Privatbesitz  erwähne  ich  ein  Familienbild:  Die  Gräfin 
Maria  Sabina  Secardi  mit  ihren  Kindern  in  einem  Parke,  aus  dem  Besitze 
der  Gräfin  Welsersheimb-Roden,  und  das  Brustbild  eines  älteren  Mannes 
mit  Allongeperücke,  das  mitQuinkhard  fec.  1739  signiert  ist,  in  Öl  auf  Kupfer, 
Hier  muß  noch  eines  Malers  Erwähnung  getan  werden,  der  das  Bild 
eines  Herrn  in  Rokokokostüm  auf  Kupferemail  gemalt  und  mit  ,,Wenceslaus 
Chudy  pinx,  Ao.  759.  28  Maj“  signiert  hat.  Es  ist  derselbe  Künstler,  von  dem 


Selbstporträt  Daffingers.  Signiert:  Daffinger  1820 
(Dr.  August  Heymann) 
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eine  Dose  der  Wiener  Porzellanfabrik, 
die  heute  im  Besitze  des  Herrn  Dr.  Fig- 
dor  sich  befindet,  mit  sechs  Gruppen 
spielender  Putten  und  Girlanden  von 
reizender  Wirkung  in  den  Farben  de- 
koriert und  mit  einer  Signatur  ver- 
sehen ist:  ,,Pinxerat  Wenceslaus 
Chudy.  Ao.  1758.“  Er  war  jedenfalls 
einer  der  hervorragendsten  Porzellan- 
maler, sei  es,  daß  er  in  der  Wiener 
Fabrik  angestellt  war,  sei  es,  daß  er 
als  sogenannter  Über-  oder  Haus- 
maler diese  Kunst  ausgeübt  hat. 

In  der  zweiten  Hälfte  des  XVIII.  Jahr- 
hunderts ist  es  in  Österreich  ein 
Künstler,  der  durch  künstlerische 
Auffassung  und  malerische  Qualitäten 
alle  zeitgenössischen  Miniaturmaler 
hoch  überragt  und  der  durch  die 
Ausstellung,  die  den  Vergleich  seiner 
Werke  mit  anderen  erst  ermöglicht 
hat,  in  seinem  Werte  erkannt  und  ge- 
würdigt worden  ist:  Heinrich  Friedrich  Füger.  Er  ist  in  Heilbronn  geboren 
und  schon  in  seinem  elften  Lebensjahre  zeigte  sich  sein  Talent  für  die 
Miniaturmalerei.  Über  Fügers  Leben  ist  eine  Reihe  von  Arbeiten  erschienen, 
auf  die  wir  hiemit  verweisen.  Es  sind  dies  vor  allem  die  Arbeit  Ferdinand 
Labans  im  ,,  Jahrbuche  der  königlich  preußischen  Kunstsammlungen, 
XXVI.  Band“,  sowie  die  bei  Laban  zitierten 
Werke.  Als  Füger  die  große  Malerei,  vor  allem 
die  der  Franzosen  kennen  lernt,  verzweifelt 
er  an  seinem  Talente,  er  will  in  Halle  die 
Jura  studieren,  setzt  aber  seine  künstlerischen 
Studien  während  der  Universitätsstudien  fort, 
malt  Miniaturen  und  wird  dann  durch  Oeser 
in  Leipzig  der  großen  Kunst  zugeführt.  Die 
Notwendigkeit  aber,  sich  den  Lebensunterhalt 
zu  schaffen,  läßt  ihn  der  Miniaturmalerei  nicht 
untreu  werden,  er  verfertigt  einige  vorzügliche 
Porträte,  beschickt  die  Dresdener  Ausstellung 
und  lernt  in  Dresden  den  Vertreter  Englands 
Sir  Robert  Murray  Keith  kennen,  der  ihn  wohl 
aller  Wahrscheinlichkeit  nach  mit  den  Werken 
der  damals  bedeutendsten  englischen  Miniatur- 
maler, vor  allem  Cosway,  sowie  mit  den 


Graf  Franz  Ernst  Harrach 
Sign.:  Daffinger  (Graf  Johann  zu  Harrach) 


Erzherzogin  Marie 

Signiert:  Em.  Peter  1841  (Erzherzog  Rainer  und 
Erzherzogin  Maria) 


251 


Erzherzog  Rainer 
Signiert:  Em.  Peter 

(Erzherzog  Rainer  und  Erzherzogin  Maria) 


Vorbildern  dieser  Künstler  mit  Rey- 
nolds, Gainsborough,  Romney  vertraut 
gemacht  hat.  Wir  wissen  ja,  wie  groß 
der  englische  Einfluß  in  der  zweiten 
Hälfte  des  XVIII.  Jahrhunderts  in 
Deutschland  gewesen  ist  und  es  wurde 
in  dieser  Zeitschrift  in  einem  Aufsatze 
zur  Entwicklung  des  Biedermeier- 
stiles diese  Frage  des  näheren  erörtert. 

Alle  Modezeitschriften,  die  zu  dieser 
Zeit  in  Dresden,  Leipzig  und  Weimar 
erscheinen,  sind  voll  von  englischen 
Vorbildern,  in  allen  kulturellen  An- 
gelegenheiten erscheinen  die  Eng- 
länder als  Vorbilder,  so  daß  von  den 
Schriftstellern  der  damaligen  Zeit  die 
Deutschen  wiederholt  der  ,,Anglo- 
manie“  geziehen  werden.  Der  starke 
englische  Einfluß,  den  wir  in  den 
Miniaturbildnissen  Fügers  Anden,  ist 
also  ganz  erklärlich  und  auch  Laban 
sagt  am  angegebenen  Orte  : ,,So  gewiß 
man  nun  Fügers  Miniaturen  sich  ohne  das  Vorbild  Cosways  und  der  gleich- 
zeitigen englischen  Porträtminiaturmaler  nicht  wird  denken  können  . . . .“ 
Füger  ging  dann,  von  Keith  an  Kaunitz  empfohlen,  nach  Wien  und 
erhielt  ein  Stipendium  für  Italien.  Die  Eindrücke,  die  er  hier  erhielt,  waren 
für  den  Künstler  als  Tafelmaler  von  hervorragendster  Bedeutung,  hier  gewann 

die  Antike  die  Macht  über  ihn,  aber  in  seinen 
Miniaturporträten  blieb  er  seiner  freien  Auf- 
fassung der  Natur  und  der  vorzüglichen 
Wiedergabe  mit  enormem  technischen  Können 
treu.  Charakteristisch  für  Füger  ist  die  Vor- 
zeichnung der  Gesichter  mit  einem  eigentüm- 
lichen Rot,  mit  dem  er,  besonders  bei  männ- 
lichen Porträten  oft  die  ganze  Modellierung 
fertigstellte,  bei  den  Köpfen  der  Damen  aber, 
für  die  der  Ton  der  Vorzeichnung  zu  stark 
gewesen  wäre,  geht  er  mit  zarten,  feinen, 
durchsichtigen,  grauen  Schatten  über  das 
durchleuchtende  Rot  und  erzielt  eine  äußerst 
lebendige  fleischliche  Wirkung.  In  der  Draperie 
ist  er  von  außerordentlicher  Breite,  durchaus 
^ nicht  ängstlich.  Manche  Bilder  sind  mit  ge- 

Grann  Anna  Harrach-Lobkowits  ... 

Sign.;  Daffinger  (Graf  Job.  zu  Harrach)  radezu  Verblüffendem  Impressionismus  gemalt. 
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Kinderstube,  signiert:  Fendi  1835  (Dr.  Albert  Figdor) 


wie  zum  Beispiele  die  Details  auf  dem  berühmten  Porträte  Leopold  IL,  aus 
dem  Besitze  der  Frau  Theresia  Mayr.  Sehr  charakteristisch  für  die  Malweise 
Fügers  ist  das  Pointillieren,  das  heißt  das  Nebeneinandersetzen  von  kleinen 
Pünktchen,  besonders  in  den  tieferen  Valeurs,  wodurch  ein  duftiger  durch- 
sichtiger Ton  erzielt  wird,  wie  wir  es  am  besten  auf  dem  farbigen  Titelbilde 
in  Labans  Arbeit,  das  drei  Gräfinnen  Thun  darstellt  und  im  Kaiser  Friedrich- 
Museum  zu  Berlin  sich  befindet,  sehen  können.  Vorzüglich  die  Haare,  die 
Gewandfalten  und  die  Schleier  zeigen  diese  Behandlung  mit  Pünktchen, 
während  die  Fleischtöne  selten  in  dieser  Art  gemalt  sind. 

Von  den  ausgestellten  Arbeiten  Fügers  seien  hier  nur  die  allerwichtig- 
sten erwähnt  und  zwar  das  Porträt  des  Erzherzogs  Leopold  Alexander  und 
das  der  Erzherzogin  Klementine,  aus  kaiserlichem  Besitze;  das  Selbst- 
porträt Fügers  aus  der  Sammlung  der  Akademie  der  bildenden  Künste 
in  Wien;  das  Bildnis  der  Kaiserin  Louise,  Gemahlin  Leopold  II.,  aus 
dem  Besitze  des  Erzherzogs  Rainer;  aus  dem  Besitze  des  Freiherrn 
und  der  Freifrau  von  Bourgoing  das  Bildnis  des  Vaters  Fügers,  eines 
Mannes  mit  derbem  bartlosen  Gesichte  und  starken  dunklen  Augen- 
brauen, das  Porträt  eines  jungen  Mannes,  wohl  Kaiser  Leopold  II.  in  jüngeren 
Jahren,  eines  der  hervorragendsten  Werke  des  Meisters,  auf  dem  der  rote 
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Gräfin  Kärolyi-Kaunitz  im  Reitkleide,  auf  Papier.  Signiert:  Em.  Peter  c.  n.  Daffinger 
(Freifrau  Almerie  von  Levetzow) 

Fleischton  des  Gesichtes  ganz  mit  zarten  duftigen  grauen  Tönen  durchsetzt 
ist,  und  das  Porträt  einer  jungen  Dame  in  blauem  Kleide  und  schwarzer 
Mantille;  aus  der  Sammlung  der  Frau  Theresia  Mayr  der  oben  besprochene 
mit  stupender  Verve  gemalte  Leopold  II.,  ein  Bildnis  Josefs  II.,  das  Bild  des 
Söhnchens  des  Künstlers,  mit  einer  Puppe  im  Arme,  und  das  seiner  Frau  in 
feinen  zarten  Tönen  gehalten. 

Besonders  interessant  und  vollendet  gemalt  ist  das  Porträt  des  Grafen 
Josef  Fries  in  einem  grauen  Kostüm  mit  rotem  Mantel,  wie  es  ja  damals 
besonders  beliebt  war,  sich  in  dem  Kostüm  der  Lieblingsfigur  eines  Theater- 
stückes malen  zu  lassen.  Vom  Freiherrn  Albert  von  Rothschild  ist  das 
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Porträt  einer  Dame,  in  schwarzem 
Kleide  und  schwarzem  Hute  mit 
einem  Mädchen  mit  zartem  Grau 
in  den  Fleischtönen,  von  Dr.  Jurie 
eine  Reihe  von  Fügers  ausgestellt, 
unter  der  besonders  eine  sitzende 
Dame  in  wundervollem  faltigen 
Gewände  hervorragt,  die  eine 
große  Ähnlichkeit  mit  dem  Bild- 
nisse einer  stehenden  Dame  aus 
der  Sammlung  Mayr  aufweist, 
das  mit  A.  K.  signiert  ist  (man 
hat  an  Angelika  Kaufmann  ge- 
dacht), das  aber  mit  seiner  Pünkt- 
chenmanier in  den  Falten  und 
der  Art  der  Behandlung  der 
Draperie  vollständig  in  der  Art 
Fügers  gearbeitet  ist.  In  dem  Be- 
sitze der  Frau  Baronin  Bourgoing 
befindet  sich  aber  ein  un- 
zweifelhaftes Bild  Fügers,  das 
eine  Dame  in  ganz  ähnlicher 
Haltung  und  ähnlichem  Kostüm 
zeigt. 

des  Fleischtones  in  Rot  zeigt 
uns  eine  Dose  mit  dem  Porträte  des  Feldmarschalls  London,  die  dem 
Freiherrn  Ernst  von  London  gehört.  Von  der  reichen  Kollektion 
Fügerscher  Arbeiten,  die  Herr  Dr.  Albert  Figdor  ausgestellt  hat,  ist  der 
größte  Teil  in  der  obenerwähnten  Arbeit  Labans  reproduziert,  besonders 
zu  erwähnen  sind  hier  die  Frau  des  Künstlers  — die  Schauspielerin 
Josefine  Müller  — - als  Emilia  Galotti,  ferner  ein  weibliches  Bildnis  in 
wunderbar  feiner  Tönung,  die  Frau  trägt  im  blonden  Haare  ein  blau- 
violettes Band,  um  die  Schultern  hat  sie  ein  Tuch  von  gleicher  Farbe 
geschlungen. 

Füger  scheint  nach  dem  Jahre  1800  keine  Miniaturen  mehr  gemalt  zu 
haben,  wie  er  auch  in  einem  Briefe  an  Schadow  erwähnt.  Er  starb  im 
Jahre  1818.  Seine  Arbeiten  sind  nur  selten  signiert,  er  hat  sie  nicht  als  voll- 
wertige Kunstwerke  angesehen.  Ihm  war  die  große  Kunst,  die  er  besonders 
als  Professor  an  der  Akademie  der  bildenden  Künste  in  Wien  seit  dem 
Jahre  1782  als  sein  eigentliches  Gebiet  betrachtete,  das  Ziel  seines  Lebens 
gewesen,  obwohl  sein  heutiger  Ruhm  auf  seinen  unübertrefflichen  Miniatur- 
werken beruht.  Einer  seiner  besten  Schüler  war  Weixelbaum,  der  besonders 
die  Manier  Fügers,  mit  grauen  Tönen  zu  arbeiten,  nachahmte,  so  daß  wir 
die  Arbeiten  des  Schülers  von  denen  des  Lehrers  sorgfältig  trennen  müssen. 


Louise  Gräfin  Lanckororiska,  geb.  Gräfin  Rzewuska 
Signiert  J.  Isabey  1814.  (Graf  Karl  Lanckoronski-Brzezie) 


Die  charakteristische  Behandlung 
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Weixelbaum  wurde  dann  Leiter 
der  Porzellanmalerei  in  der 
Wiener  Porzellanfabrik  und 
Lehrer  Daffingers,  des  bedeu- 
tendsten Wiener  Miniaturen- 
malers aus  der  ersten  Hälfte 
des  XIX.  Jahrhunderts. 

Von  Guerard,  dem  Zeitge- 
nossen Fügers,  dessen  Manier 
aber  eine  etwas  trockenere 
war,  indem  er  stark  in  Gouache 
arbeitete,  waren  einige  hervor- 
ragende Arbeiten  ausgestellt; 
unter  diesen;  das  Porträt  der 
Kaiserin  Maria  Ludovika,  in 
weißem  Kleide  mit  rotem 
Mantel,  aus  dem  Besitze  des 
Erzherzogs  Franz  Ferdinand 
d’Este,  ferner  das  Bildnis  der- 
selben Kaiserin,  als  Darstellerin 
einer  Rolle  des  Misanthrope 
(aus  dem  Besitze  des  Herrn 
Dr.  Albert  Figdor),  das  Bildnis 
der  Schauspielerin  Wilhelmine 
Korn  (1786 — 1843)  aus  dem  Jahre  1809.  Ein  überaus  reiches  Material  bot 
die  Ausstellung  für  das  Studium  des  von  den  Wienern  so  überaus  geliebten 
und  geschätzten  Malers  Daffinger,  der  in  seiner  wienerischen  Art  die 
Menschen  erfaßt  und  mit  außerordentlicher  Technik  und  besonders  feinem 
Farbensinne  sie  uns  vor  Augen  zu  führen  verstanden  hat. 

Daffinger  versucht  nicht  auf  Wirkung  zu  malen,  so  wie  es  Füger  in 
hervorragender  Weise  verstanden  hat,  sondern  er  setzt  mit  außerordent- 
lichem Geschmacke  Lokalfarben  nebeneinander  und  erzielt  die  schönsten 
Farbeneffekte.  Er  malt  den  Kopf  stark  und  kräftig  in  der  Farbe  und 
wenn  auch  vielleicht  sein  künstlerisches  Auge  manchmal  korrigierend  und 
idealisierend  eingreift,  so  wohnt  doch  allen  Bildern  ein  starkes  Leben  inne. 
Sein  Hauptbestreben  ist  die  schöne  Malerei,  deren  Herkunft  wir  uns  nur 
zu  gut  erklären  können,  wenn  wir  bedenken,  daß  der  junge  Daffinger  als 
Stiefsohn  eines  Porzellanmalers  der  Wiener  Porzellanfabrik,  namens  Johann 
Philipp  Krug,  aufgewachsen  ist  und  als  kleiner  Knabe  schon  Lehrling  in  der 
Wiener  Porzellanfabrik  war,  aus  der  er  im  Alter  von  zwölf  Jahren  an 
die  Akademie  der  bildenden  Künste  kam.  Er  arbeitet  dann  unter  Maurer  und 
Füger,  geht  aber  wieder  an  die  Porzellanfabrik  zurück,  aus  der  er  im  Jahre 
i8og  austritt,  um  sich  ganz  der  Miniaturmalerei  zu  widmen,  die  ihm  reiche 
Ehren  — er  malte  fast  sämtliche  Mitglieder  der  Wiener  vornehmen  Welt 
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— und  materiellen  Erfolg  brachte. 
Die  Technik  der  Porzellanmalerei 
hatte  stark  auf  Daffinger  eingewirkt, 
wie  überhaupt  die  meisten  der  Maler 
der  Wiener  Porzellanfabrik  auch 
Miniaturmaler  waren,  die  ihre  Minia- 
turbilder in  dem  Verkaufslokale  der 
Porzellanfabrik  feilhalten  durften. 

Die  Arbeiten  Daffingers  sind  außer- 
ordentlich zahlreich  und  geben  uns 
ein  wohl  ziemlich  vollständiges  Bild 
dieses  Künstlers.  Auf  einige  wollen 
wir  aufmerksam  machen,  ohne  die 
Güte  der  anderen  weniger  loben  zu 
wollen.  Vor  allem  sind  es  die  Selbst- 
bildnisse Daffingers,  die  uns  inter- 
essieren. Eines  aus  dem  Besitze  der 
Frau  Th.  Mayr  zeigt  uns  den  Künstler, 
sehr  energisch,  fast  martialisch  mit 
dem  in  Spitzen  gedrehten  Schnurr- 
barte und  den  pechschwarzen  Haaren, 
in  einem  anderen  aus  dem  Besitze  des  Herrn  Dr.  Heyman,  das  in  Bleistift 
auf  Papier  gezeichnet  ist,  finden  wir  die  künstlerische  Seite  mehr  betont. 

Die  Gemahlin  Daffingers,  vom  Künstler  mit  besonderem  Geschmacke  in 
der  Farbenwirkung  gemalt,  eine  rote  Rose  hebt  sich  wundervoll  vom  schwarzen 
Kleide  ab  (im  Besitze  der  Frau  Hofrat  Gomperz),  und  die  Schwester 
Daffingers,  aus  dem  Besitze  des  Herrn  Rudolf  Werbitzky,  zeigen  uns  die 
Menschen,  die  ihm  im  Leben  zunächst  gestanden  sind.  Der  Verlust  seiner 
Tochter  hatte  auf  ihn  einen  so  tiefen  Eindruck  gemacht,  daß  er  sich  von 
der  Miniaturmalerei  zurückzog  und  seine  Kunst  immer  mehr  der  Nach- 
ahmung der  Natur  widmete,  indem  er  mit  außerordentlicher  Liebe  und 
Sorgfalt  Pflanzenstudien  malte.  Wir  geben  einige  Arbeiten  des  Künstlers  in 
Reproduktion  bei,  die  uns  wohl  einer  langen  Beschreibung  der  Werke  des 
Meisters  entheben. 

Agricola  war  aus  Deutschland  nach  Wien  gekommen, 
um  unter  Fügers  Leitung  zu  studieren  und  hatte  sich 
dann  in  Wien  ansässig  gemacht.  Er  arbeitete  in  gleich- 
mäßigen lichten  Farben,  ohne  Füger  künstlerisch  näher 
zu  kommen,  mehr  in  der  Art  Isabeys,  wie  eine  Reihe  seiner 
Arbeiten  uns  zeigt.  Von  der  großen  Kollektion,  die  ausgestellt 
ist,  erwähne  ich  nur  drei  Familienporträte  der  Familie  Fries 
aus  dem  Besitze  des  Grafen  August  Fries  in  Aquarell, 
eine  Kopie  nach  Isabey:  Der  Herzog  von  Reichstatt  als 
Kind,  aus  dem  Besitze  der  k.  u.  k.  Fideikommißbibliothek 


Kaiserin  Josephine 
Signiert:  Saint  (Gräfin 
Festetics  Hamilton) 


Dame  mit  zwei  Kindern.  Signiert:  Waldmüller  1827. 
(Dr.  Gustav  Jurie  von  Lavandal) 
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und  zwei  Porträte  der 
Burgschauspielerin 
Korn.  Auch  Johann 
FriedrichLeybold,  ein 
Stuttgarter,  der  als 

Professor  an  die 
Wiener  Akademie  be- 
rufen worden  war,  ist 
Wien  treu  geblieben, 
wo  er  im  Jahre  1855 
starb.  Er  und  seine 
beiden  Söhne  Karl 
Jakob  und  Eduard 
Friedrich  haben  uns 
eine  größere  Anzahl 
von  Miniaturporträten 
hinterlassen.  V on  dem 
ersten  Sohne,  der  in 
Stuttgart  lebte,  hat 
Graf  Lanckorohski 
ein  signiertes  Bild 
des  Grafen  Kasimir 
Lanckorohski  aus 
dem  Jahre  1820,  von 
dem  zweiten  besitzt 
Dr.  Jurie  das  Porträt 
eines  Mädchens  in 
Bleistiftzeichnung. 

Den  größten  Ein- 
fluß auf  die  gleich- 
zeitige Miniaturmalerei  übte  Daffinger  aus,  der  mit  Aufträgen  überhäuft 
und  allenthalben  nachgeahmt  wird.  Emanuel  Peter  hat  die  Art  Daffingers 
vollständig  in  sich  aufgenommen  und  zahlreiche  Porträte  Daffingers  in 
vollendeter  Weise  kopiert,  wie  uns  das  Porträt  der  Gräfin  Karolyi- 
Kaunitz  im  Reitkleide  und  viele  andere  Bildnisse  zeigen,  an  denen  Peter 
dann  manchmal  Änderungen  in  der  Haartracht  oder  der  Kleidung  ange- 
bracht hat.  Die  glatte  Manier,  die  leuchtende  Farbengebung  Daffingers,  die 
zweifellos  von  der  Porzellanmalerei  herrührt,  wird  allgemein  beliebt  und 
von  allen  Miniaturmalern  dieser  Zeit  angestrebt,  von  denen  ich  die  Namen 
Schwager,  Saar,  Fischer,  Theer  Robert,  Adolf  und  Albert  und  die  beiden 
Porzellanmaler  Herr  Claudius  und  Lorenz  erwähne. 

Abweichend  von  dieser  Art  sind  die  Arbeiten  des  Italieners  Schiavone, 
der  nicht  ein  Idealbild  des  Dargestellten  anstrebt,  sondern  mit  starkem 
Wirklichkeitssinne  begabt,  naturalistische  Porträte  von  großer  Wahrheit 


Graf  Josef  Fries.  Von  F.  H.  Füger  (Graf  August  Bellegarde) 
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schafft.  Er  war  in  den  Hofkreisen  sehr 
beliebt,  wir  haben  von  ihm  zahlreiche 
Bildnisse  von  Mitgliedern  des  Kaiserhauses, 
darunter  auch  ein  Bild  des  Herzogs  von 
Reichstadt  als  Knaben.  (Aus  dem  Besitze 
Seiner  Majestät  des  Kaisers.) 

Einer  der  allerersten  Tafelmaler  dieser 
Zeit,  Waldmüller,  tritt  uns  in  der  Aus- 
stellung als  Miniaturmaler  in  einem 
Familienbilde  entgegen:  „Eine  Dame  mit 
zwei  Kindern“,  das  seine  Signatur  und  die 
Jahreszahl  1827  trägt,  ferner  sind  von  ihm 
die  Bildnisse  seiner  Eltern  und  ein  Selbst- 
porträt in  schwarzem  Kleide  mit  rotem 
umgeschlagenen  Kragen,  das  zu  den  her- 
vorragendsten Leistungen  des  Künstlers 
gehört.  (Eigentum  des  Dr.  A.  Figdor.) 
Die  französischen  Meister  der  Miniatur- 
malerei waren,  wenn  auch  nicht  zahlreich,  so  doch  mit  hervorragenden 
Werken  vertreten.  Von  David,  dem  Lehrmeister  der  bedeutendsten  franzö- 
sischen Miniaturisten,  war  ein  signiertes  Bild  der  Königin  Amelie  von  Frank- 
reich, Gemahlin  Louis  Philipps,  aus  dem  Besitze  des  Fürsten  Auersperg 
und  das  Porträt  einer  Dame  mit  Turban  (Besitzer  Herr  H.  Reichardt)  der 
Ausstellung  überlassen  worden. 

Ein  gefährlicher  Rivale  Isabeys,  der  Miniaturmaler  Augustin,  der  einen 
ausgezeichneten  Ruf  genoß,  ist  mit  zwei  Arbeiten,  einem  Porträt  Ludwig  XVIII. 
aus  kaiserlichem  Besitze,  und  dem  Brustbilde  einer  jungen  Dame  in  weißem 
Kleide  mit  rotem  Mantel,  vertreten,  sowie  sein  Schüler  Sieurac  durch 
Malereien  auf  einem  Mal-,  Schreib-  und  Zeichenapparate  aus  dem  Besitze 
der  Herzogin  von  Berry,  jetzt  dem  Erzherzoge  Rainer  und  der  Erzherzogin 
Maria  gehörig,  sogenannte  Fixes,  das  heißt  Bildchen,  die  mit  Ölfarben  auf 
feinem  Taffet  gemalt  und  mit  einem  farblosen  Klebemittel  an  die  Rückseite 
des  Glases  befestigt  sind.  Es  sind  Landschaftsbilder  mit  Ansichten  des 
Schlosses  Rosny.  Das  Kästchen  trägt  auf  der  anderen  Seite  die  Bilder  der 
Herzogin  von  Berry  und  ihrer  Kinder  und  ist  in  Paris  von  Alph.  Giroux 
verfertigt. 

Guerin,  der  ausgezeichnete  Porträtmaler,  war  Schüler  Davids  und  man 
erkennt  in  der  freien  und  großen  Auffassung,  wie  in  der  malerischen  Behand- 
lung, der  durchaus  nichts  Kleinliches  anhaftet,  den  Künstler,  der  gewohnt 
ist,  lebensgroße  Bildnisse  nach  der  Natur  zu  arbeiten.  Von  ihm  ist  auch 
eine  Miniatur  aus  dem  Besitze  des  Freiherrn  Albert  von  Rothschild,  die 
zwei  Mädchen  in  weißem  Kleide  mit  blauen  Gürteln  und  Bändern  darstellt, 
von  der  sich  ein  zweites  Exemplar  in  der  Wallace-Gallery  befindet.  Er  ist 
ferner  durch  zwei  Damenbildnisse,  die  Graf  Lanckorohski  der  Ausstellung 


Fürstin  Paar,  geb.  Gräfin  Cavriani 
Signiert:  Robert  Theer  (Graf  Karl  Kuefstein) 
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überlassen  hat  und  die  von  der  hohen  Kunst 
dieses  Meisters  zeigen,  vertreten,  es  sind 
signierte  Porträte  der  Gräfin  Barbara  Golovina- 
Galitzin  und  der  Gräfin  Elisabeth  Potocka. 

Den  größten  Ruf  als  Porträtmaler  aber 
hatte  Jean  Baptiste  Isabey,  ein  Schüler  Davids, 
der  sich  bald  eines  solchen  Ruhmes  erfreute, 
daß  ihn  Napoleon  zu  seinem  Hofmaler  ernannte, 
dem  das  gesamte  Theaterdekorationswesen, 
das  malerische  Arrangement  der  Hoffeste  und 
noch  vieles  andere  übertragen  wurde,  so  daß 
wir  wohl  begreifen,  daß  dem  Künstler  besonders 
in  seinen  größeren  Werken  etwas  Theatrali- 
sches, äußerlich  Pomphaftes  anhaftet,  das  sich 
wohl  auch  auf  einzelne  Miniaturbildnisse,  die 
allerdings  mit  der  fabelhaftesten  Gewissen- 
haftigkeit in  den  Details  gemalt  sind,  über- 
tragen hat.  Isabey  war  derart  mit  Arbeiten  überhäuft,  — er  hatte  jährlich 
nur  zum  Jahreswechsel  200  Miniaturporträte  des  Kaisers  zu  liefern  — daß 
er  sich  einige  Ateliers  halten  mußte,  in  denen  er  Künstler  beschäftigte, 
die  für  ihn  arbeiteten.  Alle  Bilder  wurden  mit  der  Unterschrift  ,, Isabey“  ver- 
sehen und  es  ist  nun  auch  erklärlich,  wieso  wir  so  verschiedene  Signaturen 
und  so  verschiedene  Hände  in  den  Arbeiten  Isabeys  finden  können.  Wenn 
wir  die  Isabeys  der  Ausstellung  in  diesem  Sinne  sondern  wollen,  so  scheinen 
von  der  einen  Hand,  die  dadurch  charakterisiert  ist,  daß  sie  mit  feinen 
zahllosen  Strichelchen  die  Gesichter  modelliert,  die  natürlich  bei  den 
Damen  noch  viel  zarter  behandelt  sind,  folgende  Arbeiten  zu  sein:  Fürst 
Lothar  Metternich  und  Graf  Karl  Esterhazy  des  Fürsten  Alfred  von  Monte- 
nuovo,  Kaiser  Franz  aus  dem  Besitze  des  Erzherzogs  Franz  Ferdinand 
d’Este;  eine  andere  Hand,  die  jedesmal  mit  starker  schwarzer  Farbe  in  der 
Nähe  des  Kopfes  signiert,  scheint  mir  die  Bildnisse  der  Großfürstin  Katharina 
Pawlowna  des  Fürsten  Auersperg,  die  Kaiserin  Maria  Louise  des 
Dr.  Figdor  und  das  Bild  Ludwig  XVIII.  des  Herrn  Gottfried  Eißler  verfertigt 
zu  haben. 

Wieder  eine  andere  Hand  zeigen  die  in  Sepia  gemalten  drei  Profilköpfe 
der  Madame  von  St.  Alphonse,  Madame  von  Lingg  und  Madame  von  Stolzing, 
die  in  Sepia  signiert  und  mit  der  Bleistiftdatierung  1806  versehen  sind.  (Frau 
Gräfin  Festetics-Hamilton.)  Die  wundervollen,  frei  in  der  künstlerischen 
Auffassung  gemalten  Damenporträte  der  Kaiserin  Elisabeth  Alexejewna 
von  Rußland  der  Gräfin  Festetics-Hamilton,  das  Bildnis  einer  Dame 
mit  Schleier  und  das  der  Gräfin  Louise  Lanckorohska  des  Grafen  Lancko- 
rohski,  das  Porträt  der  Fürstin  Bagration-Skawwusky  des  Fürsten  Auers- 
perg dürften  wohl  der  ersten  Hand  am  nächsten  stehen,  doch  soll  diese 
Frage  nur  angeregt,  durchaus  nicht  entschieden  sein.  Wir  erwähnen  noch 


Bildnis  einer  Dame  von  Maria  Cosway 
(Frau  Th.  Mayr) 
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als  signierte  Werke  die  zwei  mit 
minutiösester  Sorgfalt  in  allem 
Kostümlichen  und  den  Draperien 
gemalten  Bilder  Napoleons  und 
seiner  Gemahlin  aus  dem  Besitze 
des  Erzherzogs  Rainer,  und  das 
Napoleonbild  derGräfinFestetics- 
Hamilton. 

Einer  der  bedeutendsten  Zeit- 
genossen Isabeys  ist  der  Miniatur- 
maler Daniel  Saint,  ein  Schüler 
Aubrys  und  Regnaults,  von  dem 
zwei  signierte  Porträte  der 
Kaiserin  Josephine,  das  eine 
aus  der  Sammlung  der  Gräfin 
Festetics-Hamilton,  das  andere 
aus  dem  Besitze  des  Herrn 
Dr.  Figdor  ausgestellt  sind,  beide 
mit  äußerster  Feinheit,  in  der 
Art  der  kleinen  Damenporträte 
des  Isabey  ausgeführt  und  beide 
signiert.  Eine  der  hervorragend- 
sten Arbeiten  dieses  Künstlers 
ist  das  Bildnis  des  Herrn  Pierre  de  Lapeyriere,  aus  dem  Besitze  des  Herrn 
Anatole  von  Lapeyriere,  in  wunderbarer  Weise  breit  gemalt  und  doch  von 
einer  ganz  seltenen  Vollendung.  Es  trägt  eine  große  Signatur  in  Kursive. 

Ein  historisch  interessantes  Bild  ist  ein  Porträt  Napoleons  I.,  mit 
Duchesne  signiert,  in  einem  Rahmen,  der  ehemals  aus  15  Brillanten  gebildet 
war,  die  aber  durch  Pierres  de  Straß  ersetzt  worden  sind.  (Besitzerin  Gräfin 
Theresia  Fries.)  Von  seinem  ausgezeichneten  Schüler,  Millet,  zierten  zwei 
Bilder  die  Ausstellung,  das  eine  ein  Graf  Alexander  Edmond  de  Talleyrand- 
Perigord,  Duc  de  Dino,  Neffe  und  Sekretär  des  Ministers,  signiert,  aus  dem 
Besitze  des  Herrn  Dr.  A.  Figdor,  das  andere  das  Porträt  eines  unbekannten 
Herrn  aus  dem  Jahre  1825,  dem  Herrn  Dr.  Ullmann  gehörig. 

Die  englischen  Miniaturmaler  sind  in  der  Ausstellung  nur  in  geringer 
Anzahl  vertreten  gewesen,  doch  können  wir  einige  Arbeiten  hervorragender 
Künstler  anführen. 

Von  Richard  Cosway  ist  keine  Arbeit  eingelaufen,  jedoch  das  Bildnis  einer 
Dame  von  Maria  Cosway,  aus  dem  Besitze  der  Frau  Theresia  Mayr.  Eben- 
dort findet  sich  das  Brustbild  einer  Dame  von  G.  Engleheart,  einem  der 
bekanntesten  englischen  Miniaturisten  und  das  Porträt  einer  vornehmen 
Dame,  dessen  Autor  Lawrence  gewiß  sehr  nahe  steht,  wenn  wir  die  Art  der 
Behandlung  der  aufgesetzten  Lichter  auf  den  Händen  und  anderes  mit 
dem  im  Kongreß  werke  publizierten  Bildnisse  des  Fürsten  Metternich 
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von  Lawrence  vergleichen, 

Arbeiten  hervorragender 
englischer  Künstler  sind 
dann  noch  das  Brustbild 
einer  jungen  Dame  mit  der 
Signatur  des  Miniatur- 
malers W.  Roß  aus  dem 
Jahre  1819  und  ein  Porträt 
eines  jungen  Mannes  mit 
gepudertem  Haare  von 
Plimer  (alle  aus  der  Samm- 
lung Therese  Mayr). 

Wie  schon  oben  er- 
wähnt, wurde  auch  eine 
große  Anzahl  von  Bildern 
ausgestellt,  die  nicht  Minia- 
turen im  engeren  Sinne 
des  Wortes  sind,  aber  zur 
Charakteristik  der  Zeit, 
zum  Verständnisse  des 
Milieus  wesentlich  bei- 
tragen. Da  ist  vor  allem 
das  Porträt  des  Herzogs 
von  Reichstadt  zu  er- 
wähnen, der  sitzend  auf 

. TT  • j 'TI  Pierre  de  Lapeyriere 

seinem  Knie  den  ein  Jahr  de  Lapeyriere) 

alten  Erzherzog  Franz 

Josef  auf  dem  Schoße  hält,  während  die  Prinzessin  Karoline  von  Sachsen, 
eine  Rose  in  der  Hand,  mit  dem  Knaben  zu  spielen  scheint.  Das  Bild  ist  in 
Aquarell  von  Johann  Ender  im  Jahre  1831  gemalt  worden. 

Daneben  hängt  eine  Aquarellskizze  von  Peter  Fendi,  ein  reizendes  Bild, 
auf  dem  Kaiser  Franz  Joseph  als  Kind,  mit  seinem  Bruder  Erzherzog  Max 
im  Laxenburger  Parke  spielend,  dargestellt  ist.  Von  demselben  Künstler  ist 
noch  eine  allerliebste  Kinderstube  der  Biedermeierzeit  mit  einem  spielenden 
kleinen  Mädchen  und  ein  Kind  auf  einem  Schaukelpferde  (beide  aus  der 
Sammlung  des  Herrn  Dr.  A.  Figdor)  ausgestellt. 

Zahlreich  sind  die  Landschaften,  die  uns  von  Wiegand  überkommen 
sind.  Ohne  besondere  künstlerische  Qualitäten  schildern  sie  uns  das  alte 
geliebte  Wien  in  großer  naiver  Innigkeit  und  zeigen  uns  die  Stätten,  an 
denen  die  Wiener  am  liebsten  geweilt,  wenn  sie  vor  der  Stadt  Erholung 
suchten. 

Die  erste  Eisenbahn  nach  Raab,  der  Prater,  die  Lustschlösser  und  Aus- 
flugsorte sind  Gegenstand  seiner  Darstellungen,  die  uns  so  heimlich  anmuten. 
Auch  eine  Reihe  von  Interieurs  ist  ausgestellt,  größtenteils  solche  aus  der 
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Biedermeierzeit  (aus  dem  Besitze  der  Herren  Dr.  Figdor,  Dr.  Heymann,  der 
Freifrau  Almerie  von  Levetzow),  die  uns  gemütliche  Wohnräume  zeigen,  in 
denen  nicht  mehr  das  Prinzip  der  Symmetrie  des  Empirestiles  herrscht, 
sondern  schon  die  Benutzbarkeit  der  einzelnen  Möbel,  die  Wohnlichkeit  das 
Hauptmoment  bei  der  Einrichtung  gebildet  hat. 

In  einem  solchen  gemütlichen  Biedermeierzimmer  geht  auch  die  Ernen- 
nung des  Prinzen  Franz  Josef  Karl  zum  Herzog  von  Reichstadt  vor  sich. 
Während  rückwärts  in  der  Ecke  der  Familienrat  tagt,  spielt  vorne  der 
kleine  Prinz  an  einem  Tische.  Es  ist  ein  Bild  von  Höchle,  dessen  Porträt 
von  Kriehuber  im  Jahre  1817  gemalt  und  von  Dr.  Heymann  zur  Ver- 
fügung gestellt  wurde. 


VEREIN  ZUR  HEBUNG  DER  SPITZENINDU- 
STRIE IN  ÖSTERREICH.^ 

^ N Anwesenheit  Ihrer  k.  u.  k.  Hoheit  der  durch- 

lauchtigsten Frau  Erzherzogin  Maria  Theresia 
fand  am  30.  v.  M.  nachmittags  4 Uhr  im  Vor- 
lesesaale des  k.  k.  Österreichischen  Museums 
die  diesjährige  Generalversammlung  des  Ver- 
eines zur  Hebung  der  Spitzenindustrie  in 
Österreich  statt.  Die  Frau  Erzherzogin  war  in 
Begleitung  des  Obersthofmeisters  Grafen 
Nostitz  und  der  Hofdame  Baronin  Malliard 
erschienen.  Außerdem  waren  anwesend:  die 
Präsidentin  des  Vereines  Erbprinzessin 
Schwarzenberg,  Gräfin  Marie  Sylva-Tarouca,  Gräfin  Margarete  Lancko- 
rohska-Brzezie,  Helene  Freiin  von  Beck,  Gräfin  Elisabeth  Kinsky,  Charlotte 
Freiin  von  Königswarter,  Frau  Oberbaurat  Baumann,  Fräulein  Vilma  von 
Bolfras,  Emilie  Freiin  von  Buschman,  Mathilde  von  Czjzek,  Frau  Jenny 
Eißler,  Frau  Henriette  Feilchenfeld,  Frau  Friederike  Gutmann  von  Gelse,  Frau 
SektionschefHasenöhrl,  Gräfin  Marie  Hoyos,  Frau  Ella  von  Lang,  Frau  Josefine 
Lieben,  Gräfin  Henriette  Lützow,  Frau  Karoline  Maresch-Arthaber,  Frau 
Matsch,  Frau  Mayer  von  Gunthof,  Prinzessin  Klementine  Metternich- Winne- 
burg, Frau  Angela  Miller  von  Aichholz,  die  Sekretärin  des  Vereines  Frau 
Hilde  Mühlbacher,  FML.  von  Tomicic,  Direktor  Dr.  Weihrich,  Ministerialrat 
Dr.  Adolf  Müller  vom  Unterrichtsministerium,  Vizepräsident  der  Handels- 
kammer Kitschelt,  Direktor  Hofrat  Artur  von  Scala,  Vizedirektor  Regierungsrat 
Dr.  Leisching,  die  Kustoden  Regierungsrat  Ritter  und  Dr.  Dreger,  Kustos- 
Adjunkt  Dr.  Schestag,  und  andere. 

Die  Präsidentin  des  Vereines  Erbprinzessin  zu  Schwarzenberg  begrüßte 
die  Erschienenen  und  gab  sodann  einen  kurzen  Überblick  über  die  Erfolge 
des  Vereines  im  vergangenen  Jahre,  dem  ersten  seines  Bestandes.  Als  die 
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bedeutsamsten  Früchte  seiner  Tätigkeit  darf  der  Spitzenverein  die  erzielte, 
wiewohl  bescheidene  Erhöhung  der  Arbeitslöhne  für  die  Klöppelspitze  der 
Idrianergegend  — die  Einführung  einer  für  Österreich  völlig  neuen  Spitzen- 
gattung, mit  deren  Herstellung  nunmehr  an  500  Arbeiterinnen  beschäftigt 
sind,  die  bisher  fast  erwerbslos  waren  — endlich  die  Beschaffung  schöner 
Dessins  und  Vorbilder  und  deren  Vertreibung  in  den  Spitzendistrikten  hervor- 
heben. Dem  Jahresberichte  mag  weiters  die  Tatsache  entnommen  werden, 
daß  ein  guter  Teil  der  durch  den  Verein  gegangenen  Produktion  auslän- 
disches Erzeugnis  vom  österreichischen  Markte  verdrängt  hat. 

Hierauf  erstattete  der  Schriftführer  Hofrat  von  Scala  den  Rechenschafts- 
bericht, dem  wir  folgendes  entnehmen: 

Besserung  des  Loses  unserer  heimischen  Spitzenarbeiterinnen  und 
Stickerinnen  durch  die  in  unserem  Programme  angedeuteten  Mittel,  vor 
allem  durch  die  sorgfältigere  Pflege  des  Schönen  auf  den  einschlägigen 
Gebieten;  dies  in  wenigen  Worten  die  Aufgabe  unseres  Vereines. 

Inwieweit  nun  sind  wir  diesem  Ziele  nähergekommen  seit  unsere  gnä- 
digste Protektorin  uns  das  erste  Mal  in  diese  Räume  berief? 

Die  Bescheidenheit  unserer  Hoffnungen  für  das  erste  Jahr  drückt  sich 
in  den  Ziffern  des  Voranschlages  aus,  den  das  leitende  Komitee  am  Beginne 
unserer  Aktion  aufgestellt  hat. 

Unsere  Erwartungen,  die  Einflußnahme  der  Wiener  Damenkreise  auf 
die  Verwendung  der  österreichischen  Spitze  für  Toilette-  und  Haushaltungs- 
gegenstände betreffend,  haben  sich  allerdings  nur  teilweise  erfüllt. 

Als  frommen  Wunsch  müssen  wir  es  noch  immer  bezeichnen,  eine 
größere  Zahl  unserer  Kleiderkünstlerinnen  zu  bewegen,  wenigstens  Umschau 
bei  uns  zu  halten  und  zu  prüfen,  ob  einzelnes  von  dem  in  Österreich  her- 
gestellt wird  oder  werden  kann,  was  man  nach  alter  Gewohnheit  ausschließ- 
lich aus  dem  Auslande  bezieht. 

Es  muß  ja  zugegeben  werden,  daß  wir  es  in  manchen  Spitzenarten  den 
Franzosen  und  Belgiern  nicht  gleichtun  können.  Ererbte  Geschicklichkeit 
und  Intelligenz,  Schulung  vom  zarten  Kindesalter  an,  jahrelanges  Arbeiten 
nach  denselben  Mustern,  Genialität  und  Gewandtheit  der  zahlreichen  Muster- 
zeichner, endlich  Billigkeit  der  Klosterarbeit  — all  dies  hat  Frankreich  und 
Belgien  für  gewisse  Spitzensorten  eine  unbestrittene  Superiorität  gesichert. 
Zieht  man  weiters  die  in  der  Mode  einzig  maßgebende  Stellung  von  Paris  und 
dessen  regen  Verkehr  mit  Brüssel  in  Betracht,  so  erklärt  es  sich,  wie  schwer 
unseren  Arbeiterinnen  in  diesen  Spitzenarten  die  Konkurrenz  gemacht  wird. 

Andererseits  aber  hat  es  sich  herausgestellt,  daß  wir  außer  in  der  soge- 
nannten Idrianer  Spitze  auch  im  Genre  du  Puy  und  in  der  Häkelspitze  völlig 
auf  der  Höhe  stehen  und  daß  es  sich  nur  darum  handelt,  in  diesen  Sorten 
einen  Teil  jener  Aufträge  für  das  Inland  zu  erlangen,  die  unsere  heimischen 
Händler  und  Salons  nach  Frankreich  und  England  erteilen. 

Wenn  nun  auch  das  erste  Jahr  der  Tätigkeit  des  Vereines  keine 
glänzenden  Resultate  ergab,  so  blieben  wir  dem  Voranschläge  gegenüber- 
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weder  im  Umsatz  zurück,  noch  erreichten  die  Ausgabeziffern  die  des 
Präliminars. 

In  der  ganz  einfachen  geklöppelten  Spitze  in  den  Preislagen  von  zwei 
bis  fünf  Kronen  pro  Meter  springt  ein  größerer  Bedarf  auf  und  wurden  von 
solchen  Spitzen  schon  in  den  beiden  ersten  Monaten  dieses  Jahres  zirka 
25.000  Meter  verkauft.  Es  war  dem  Vereine  möglich,  für  diese  Spitzen  etwas 
höhere  Löhne  als  die  bisher  bezahlten  zu  bewilligen. 

Für  die  Nähspitze  zeigt  sich  ein  nur  bescheidenes  Absatzgebiet,  gleich- 
wohl erhielten  wir  die  einzige  bestehende  Schule  für  Nähspitzenerzeugung 
zu  Gossengrün,  sowie  eine  Anzahl  außerhalb  der  Schule  arbeitender 
Spitzennäherinnen  voll  beschäftigt.  Den  Hauptabsatz  fand  diese  Spitze  in 
England. 

Es  scheint  unzweifelhaft,  daß  die  Versammlung  der  Besitzer  der  maß- 
gebenden Modeateliers,  welche  zweimal  des  Jahres  in  Paris  stattfindet,  um 
Europa  und  den  Vereinigten  Staaten  ihre  Beschlüsse  zu  diktieren,  bei  der 
Fassung  derselben  zum  Teil  von  der  Rücksicht  auf  die  französische  Haus- 
industrie geleitet  wird.  Man  vermeidet  schroffe  Abwechslung  und  trachtet 
der  Arbeiterschaft  Zeit  zu  geben,  sich  in  der  Ausführung  neuer  Modeformen 
zu  perfektionieren,  ehe  man  die  alten  völlig  fallen  läßt.  Dies  dürfte  sich  auch 
in  der  Häkelspitzenindustrie  zeigen  und  die  Gefahr  des  Eintrittes  plötzlicher 
Arbeitslosigkeit  auf  diesem  Gebiete  mildern. 

Nach  den  von  uns  in  Paris  eingezogenen  Informationen  sollen  das 
Frühjahr  1905  sowie  der  Winter  dieses  Jahres  für  die  Häkelspitze  gesichert 
sein  und  sehen  die  Tausende  von  Häklerinnen  in  Mittelfrankreich  beruhigt 
dem  Jahresende  entgegen. 

Auch  bei  uns  hat  sich  das  Jahr  1905  hoffnungsreich  für  den  Absatz  der 
Häkelspitze  angelassen. 

Wir  beschäftigen  gegenwärtig  180  Arbeiterinnen  für  Häkelspitze  in 
Wien,  300  in  den  Provinzen. 

Im  Jänner  hat  sich  der  Einkäufer  des  großen  Hauses  Wannemaker  in 
New- York  hier  eingefunden  und  dem  Spitzenverein  einen  sehr  bedeutenden 
Auftrag  auf  Häkelspitzen,  zumeist  nach  den  Zeichnungen  des  Fräuleins 
Hofmanninger,  erteilt.  Derselbe  gelangte  vor  kurzem  zur  Ablieferung  und 
wird,  wie  wir  hoffen  dürfen,  den  Beginn  eines  fruchtbringenden  Verkehrs 
mit  den  Vereinigten  Staaten  bilden. 

Das  Haus  G.  und  E.  Spitzer  in  Wien,  welches  sich  vom  Anbeginn  her 
warm  für  unser  Unternehmen  interessierte,  erteilte  für  die  Frühjahrssaison 
größere  Aufträge  an  Häkelspitzen,  ebenso  liegen  solche  seitens  des 
Hauses  Läufer,  Ungar  und  Drecoll  sowie  mehrerer  Privater  vor. 

Der  so  wichtigen  Frage  der  Verwendung  einheimischer  Spitzen  zu 
Kultuszwecken  sind  wir  im  abgelaufenen  Jahre  näher  getreten  und  wurden 
dem  Verein  durch  die  k.  k.  Hofwäschekammer,  durch  den  Militär-Paramenten- 
verein  und  durch  die  Gräfinnen  Stephanie  Maylath  und  Anna  Lamberg 
nennenswerte  Aufträge  auf  Kirchenspitzen  zu  teil. 
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Außer  der  Spitzenindustrie  wurde  auch  der  Weiß  Stickerei  ein  besonderes 
Augenmerk  zugewendet. 

Die  Chrudimer  Gegend  zählt  über  2000  Stickerinnen,  die  unter  ungün- 
stigen Lohnverhältnissen  arbeiten.  Es  steht  außer  Frage,  daß  die  Hebung 
der  Qualifikation  dieser  Arbeiterinnen  eine  Steigerung  der  Löhne  im  Gefolge 
haben  wird.  Wir  haben  auch  auf  diesem  Gebiete  Anstrengungen  gemacht, 
um  Aufträge  auf  besser  gearbeitete  Stickereien  nach  unseren  Entwürfen 
zu  erlangen,  und  erzielten,  wie  unsere  Hausindustrie-Ausstellung  dartun 
wird,  sehr  gute  Resultate. 

Es  sei  an  dieser  Stelle  hervorgehoben,  daß  die  beiden  dem  Zentral- 
spitzenkurs attackierten  Künstlerinnen  Frau  Professor  Hrdlicka  und 
Fräulein  Hofmanninger  eine  größere  Zahl  von  besonders  schönen  Entwürfen 
für  Spitzen  und  Stickereien  geliefert  haben,  die  in  verschiedenen  Techniken 
zur  Ausführung  gelangten. 

Weitere  Vorbilder  und  Anregungen  haben  umfangreiche  Spitzenkollek- 
tionen gegeben,  die  im  Vereinsjahre  in  Mittelfrankreich,  London  und  Irland 
angekauft  und  dem  Vereine  zur  Verfügung  gestellt  wurden. 

Um  das  Niveau  der  Leistungsfähigkeit  einzelner  Spitzen-  und  Stickerei- 
distrikte zu  heben  und  diesen  Techniken  dort,  wo  es  nottut,  weitere  Ver- 
breitung zu  geben,  hat  das  Ministerium  über  unseren  Antrag  Wanderkurse 
inszeniert,  an  welchen  sich  der  Verein  in  mehreren  Fällen  mit  Beitrags- 
leistungen beteiligte.  Mit  Befriedigung  begrüßen  wir  die  Absicht  des  Mini- 
steriums, diese  Wanderkurse  in  größerer  Zahl  zu  inszenieren  und  so  die 
Spitzenindustrie  auf  eine  breitere  Basis  zu  stellen. 

An  Unterstützungen  in  Bargeld,  die  wir  nur  in  Krankheitsfällen  bewil- 
ligten, wurden  584  Kronen  verausgabt. 

Ihre  kaiserliche  Hoheit  hatte  die  Gnade,  dem  Vereine  die  große  Zahl 
von  270  Wäsche-  und  Bekleidungsstücken  für  arme  Spitzenarbeiterinnen 
zur  Verfügung  zu  stellen.  Ebenso  haben  wir  die  Naturalgaben  der  Damen: 
Baronin  Helene  Beck,  Baronin  Charlotte  Königswarter,  Prinzessin  Klemen- 
tine Metternich,  Frau  Ida  von  Scala,  Gräfin  Marie  Sylva-Tarouca,  Gräfin 
Elisabeth  Kinsky-Wilczek  zu  verzeichnen. 

Diese  Widmungen  wurden  an  hilfsbedürftige  Spitzen-  und  Stickerei- 
arbeiterinnen von  Bleistadt,  Gottesgab,  Gossengrün,  Hengstererben,  Idria, 
Kahczuga,  Predazzo,  Prettau,  Raibl,  Tione  und  Wamberg  abgegeben. 

Die  erste  Zunahme  der  Interessen  unseres  Vereines  in  verschiedenen 
Teilen  des  Reiches  läßt  es  wünschenswert  erscheinen,  daß  der  heute 
bestehende  Vereinsausschuß  eine  Anzahl  Damen,  die  ihr  Domizil  außerhalb 
Wiens  haben,  kooptiere  und  sollen  in  dieser  Richtung  demnächst  Vorschläge 
dem  Ausschuß  unterbreitet  werden. 

Wenn  wir  nun  am  Schlüsse  dieses  Berichtes  konstatieren,  daß  die 
ersten  drei  Monate  des  laufenden  Jahres  einen  Umsatz  zeigen,  der  jenen 
der  ersten  sechs  Monate  des  Vorjahres  übertrifft,  so  dürfen  wir  mit  einiger 
Beruhigung  der  Entwickelung  unseres  Unternehmens  entgegensehen.  Nach 
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der  Verlesung  des  Kassaberichtes  durch  die  Kassierin  Baronin  Helene 
Beck  wurde  auf  Antrag  des  Revisors,  des  Herrn  Leo  Schmidt,  dem 
Ausschüsse  das  Absolutorium  erteilt  und  nach  erfolgter  Wiederwahl  der 
beiden  Revisoren  Herrn  Leo  Schmidt  und  Rechnungsrates  Langer  die  Ver- 
sammlung geschlossen. 

Die  Protektorin  Erzherzogin  Maria  Theresia  hielt  hierauf  Cercle  und 
ließ  sich  die  anwesenden  Damen  vorstellen. 


AUS  DEM  WIENER  KUNSTLEBEN  S»  VON 
LUDWIG  HEVESI-WIEN 

Rudolf  von  alt.  Der  dreiundneunzigjährige  Nestor  der  Wiener  Malerei  ist 
nun  auch  dahingegangen.  Rudolf  von  Alt  ist  in  der  Morgenfrühe  des  12.  April  in 
seiner  Stadtwohnung  (IX.  Skodagasse  1 1 ; Jahrzehnte  hindurch  18)  sanft  verschieden. 
Eine  Bronchitis,  in  Folge  von  Influenza,  hat  ihn  hinweggeraift.  Den  Tod  seines  Berliner 
Mitpatriarchen  Adolf  Menzel  hatte  man  ihm  gar  nicht  mitgeteilt.  Am  15.  April  fand  das 
Leichenbegängnis  statt  unter  großer  Beteiligung  von  Künstlerschaft  und  Bürgerschaft. 
Er  ruht  in  einem  Ehrengrabe.  Wir  verzeichnen  die  Tatsache,  damit  sie  auch  an  dieser 
Stelle  verzeichnet  sei.  Auf  Epiloge  und  Nekrologe  ist  dieser  große  Wiener  Künstler  nicht 
angewiesen.  Auch  war  er  in  diesen  Blättern  wiederholt  künstlerisch  und  persönlich 
gewürdigt;  wir  erinnern  bloß  an  die  eingehende  Monographie  Dr.  Julius  Leischings  zum 
neunzigsten  Geburtstag,  1902,  die  auch  als  Sonderausgabe  erschienen  ist.  Rudolf  von  Alt 
ist  seinen  Mitbürgern  unsterblich,  als  der  geborene  Chronist  der  alten  und  neuen  Kaiser- 
stadt an  der  Donau,  deren  Phasen  er  fast  hundert  Jahre  lang  malend  miterlebt  hat.  Aber 
auch  vom  nichtlokalen  Standpunkte  ist  ihm  der  immergrüne  Kranz  sicher,  denn  er 
war  als  Landschafter  so  eigenartig  und  als  Vedutenmaler  größer  als  irgend  einer  zu  seiner 
Zeit.  Dabei  an  Sinn  und  Hand  so  persönlich,  daß  jedes  Zollbreit  seiner  Malerei  sein 
Gepräge  hat.  Und  dabei  doch  wieder  so  anpassungsfähig,  daß  er  zu  jeder  Zeit  zeitgemäß 
malte;  in  spitzer  oder  breiter,  erzählender  oder  dekorativer,  mehr  zeichnerischer  oder  mehr 
malerischer  Manier.  Selbst  an  der  Farbe  der  Makart-Zeit  hat  er  sich  mitberauscht  und 
selbst  an  die  technischen,  optischen,  nervösen  Probleme  der  Neuzeit  hat  er  die  zitternde 
Hand  gelegt.  Er  war  bekanntlich  Ehrenobmann  der  Sezession,  deren  letzte  Frühjahrsaus- 
stellungen er  noch  regelmäßig  beschickte.  Auch  die  jetzige  weist  drei,  nicht  ganz  vollendete 
und  darum  noch  nicht  signierte  Nova  seiner  Aquarellkunst  auf:  eine  große  Ansicht  seiner 
Malstube,  mit  dem  alten  Tirolerschrank  im  Hintergründe  und  dem  breiten  Fenster  rechts, 
das  andere  ein  Motiv  aus  seinem  Goiserer  Garten,  die  großen  Apfelbäume  vor  seiner 
Veranda,  auf  denen  seine  Meisen  nisteten,  um  dann  traulich  zu  ihrem  wohlbestellten 
Futterbrettchen  herabzuflattern,  und  das  dritte  ein  Blick  auf  das  grüne  Tal,  mit  dem  blauen 
Ramsauergebirge  im  Hintergrund.  Der  Begriff  Alt  steht  nun  auf  der  Tagesordnung.  Nach- 
dem die  Ausstellung  der  Miller  zu  Aichholzschen  Bilder  eine  Anzahl  seiner  besten  Früh- 
arbeiten vor  das  Publikum  gebracht  hat,  sind  in  den  seitherigen  Versteigerungen  und 
neuestens  auch  im  Kunstsalon  Artaria  zahlreiche  in  Vergessenheit  geratene  Alt  aufge- 
taucht. Das  Bild  des  Todten  belebt  sich  nur  immer  mehr.  Sein  Nachlaß,  von  etwa 
400  Nummern,  wird  in  der  Galerie  Miethke  zur  Versteigerung  gelangen. 

Künstlerhaus.  Die  XXXH.  Jahresausstellung  der  Künstlergenossenschaft 
wurde  vom  Kaiser  am  ii.  März  eröff'net.  Sie  weist  den  gewohnten  Reichtum  an  in- 
und  ausländischer  Kunst  auf,  der  alle  Räume  des  Hauses  füllt.  Die  Anordnung  ist  hübsch 
und  zweckmäßig.  Sehr  reich  ist  das  Porträt  vertreten.  Von  Stauffer  vortrefflich  das  Sitz- 
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bildnis  des  weiland  Grafen  Gisbert  Wolf  Metternich,  der  den  Plan  seiner  Majoratsherr- 
schaft einsieht;  der  Künstler  hat  seit  zwei  Jahren  eine  neue  Meisterschaft  erreicht.  Läszlö 
ist  heuer  weniger  glücklich;  er  hat  offenbar  zu  viel  zu  tun.  Am  besten  sein  mit  kursiver 
Eleganz  hingezirkeltes  Brustbildnis  der  jungen  Komtesse  Larisch,  dann  etwa  noch  sein 
Graf  Mensdorff-Pouilly,  von  vornehmer  Wirkung  im  Schwarz-Weiß  der  Abendtoilette, 
etwas  zu  matsch  im  Ausdruck  der  Kopf  des  Baurates  Streit.  Einige  Damenbilder  von 
Angeli  gehören,  für  jetzige  Augen,  schon  einem  früheren  Planeten  an.  Das  elegante 
Damenporträt  in  ganzer  Figur  hat  in  Adams,  Schattenstein,  Joanowits,  Stauffer, 
Rauchinger,  Lebiedzki  (Hofrätin  Ferstel),  Bukovac  (Frau  von  Berks)  und  anderen  gute 
Kräfte.  Von  Herrenbildnissen  ragen  noch  hervor:  Professor  Hochenegg  im  weißen 
Operationskittel  von  Gsur,  Pochwalskis  Rektor  der  Krakauer  Universität  im  Ornat,  Uhls 
Primarius  Lehotzky  im  Frack  und  Baron  Förster,  Marie  Müllers  Stehfigur  des  Grafen 
Dubsky,  Egger-Lienz’  Brustbild  des  Bildhauers  Costenoble.  Von  Wilda  sei  ein  elegantes 
Kinderporträt  angereiht.  An  modernen  Regungen  fehlt  es  nicht,  natürlich  bei  den  Jüngeren, 
doch  ist  die  Mehrzahl  konservativ  genug.  Ein  derb  hingesetztes  Bild  im  Charaktergenre 
ist  Temples  Porträt  des  alten  Schönthaler,  schneeweiß  von  Haar  und  Augenbrauen, 
schwarzes  Käppchen  auf  dem  Kopf,  ein  Buschen  Blumen  auf  dem  Tisch.  Waldmüllerscher 
Nachklang.  Auch  in  der  großen  und  kleinen  Porträtplastik  ist  es  lebendig  genug.  Marmor- 
büsten von  eindringlichem  Realismus  sind  die  der  beiden  Vizebürgermeister,  Strobach 
(von  Zinsler)  und  Dr.  Neumayer  (von  Leisek),  eine  Rathauskysche  (Dr.  Dürnberger) 
schließt  sich  an.  Stephan  Schwartz,  der  auch  mit  einigen  Figürchen  großen  Erfolg  hat, 
bringt  Serien  trefflicher  Porträtreliefs  (Baronin  Lemayer  und  andere),  Pawlik  und  Hujer 
streben  ihm  rüstig  nach  und  Th.  Charlemont  reliefiert  in  Marmor  gleich  ein  Ensemble  von 
sechs  Personen,  seine  ganze  Familie.  Große  Plastik  sehr  lobenswert,  zunächst  von  Wollek 
die  jugendlich  liebenswürdige  Gruppe  von  ,,Tamino  und  Pamina“  für  den  Mozart-Brunnen, 
die  für  ihn  ein  großes  Avancement  bildet.  Auch  seine  Stilisierungen  in  Büste  und  Porträt- 
medaillon gehen  nicht  umsonst  auf  aparten  Reiz  aus.  Dann  Edmund  von  Hofmanns  lebens- 
großes Marmorkruzifix  für  Hietzing  (Grabkapelle  Baurat  Reichardt),  samt  der  Rückplatte 
ein  massives  Stück  von  7000  Kilogramm.  Voll  schönen  Ernstes  in  Ausdruck  und 
Anatomie.  Aus  dem  plastischen  Nachwuchs  taucht  diesmal  der  Hellmer-Schüler 
Cummaur  hervor,  dessen  große  Gipsfiguren  Phantasie  und  Fleisch  haben. 

Das  Wiener  Genre  belebt  sich  durch  das  Wachstum  derjüngerenKräfte.  Schattensteins 
große  Szene:  ,, Habemus  papam!“  aus  der  Peterskirche  ist  voll  Volksstudium,  aber  auch  sehr 
wahr  in  der  dumpfigen,  schwülen  Atmosphärik  einer  übervollen  Kirche.  Egger-Lienz’ 
„Heilige  Nacht“,  tief  und  stark  gegriffen,  dann  Tomec’  ,, Sanctus“,  ein  brillant  in  Technik 
gesetztes  Kircheninneres,  treten  in  den  Vordergrund.  Mencina-Krzesz  wird  in  einer  Kreuzes- 
vision des  Christkindes  nicht  recht  malerisch.  Kinzel  nennt  eine  Schneiderwerkstatt  im  auf- 
gelassenen Kremser  Dominikanerkloster  ,, Bange  Stunden“;  er  ist  in  dieser  Arbeit  sehr 
gewachsen.  Desgleichen  Larwin  in  einer  triefnassen  Kärntnerstraße  bei  brillanter  Abend- 
beleuchtung. Isidor  Kaufmann,  Merode,  Zewy,  Koch,  Heßl  stellen  sich  gut  mit  uns;  von 
den  Landschaftern  Schaeffer,  Geller,  Slavicek,  A.  Kaufmann,  Brunner,  Darnaut,  Zetsche, 
der  gewandte  Zeichner  J.  Sturm,  auch  Zoff,  Kruis,  Quittner,  der  in  Paris  in  aller  Eile  viel 
profitiert  hat.  Auch  die  architektonischen  Zeichnungen  des  Barons  Krauß  wecken  Interesse. 
Recht  ansehnlich  tritt  das  Ausland  auf.  Eine  Reihe  großer  und  kleinerer  Szenen  von 
Sascha  Schneider,  in  seiner  eigentümlich  theoretischen  und  ,, statistischen“  Weise  (wegen 
der  statistenartig  verwendeten  Figuren)  allegorisierend,  erregen  viel  Aufmerksamkeit.  Er 
mischt  sich  so  eigentümlich  aus  modernistisch  und  archaistisch,  daß  er  fast  neu  aussieht. 
Eigentlich  sind  seine  Figuren  meist  langbärtige  Assyrer.  Gewisse  Szenen,  wie  die  vor- 
jährige Schlacht-Predella  mit  nackten  Kämpfern,  blauen  Stahlwaffen  und  blutroten  Wunden 
erinnern  an  die  Wandbilder  in  den  etruskischen  Sälen  des  Vatikans.  Jetzt  wieder  ist  seine 
große  ,, Nibelungenschlacht“  ganz  heraldisch  steif  in  ihren  wappengeschmückten  Harnisch- 
figuren, die  mit  zeremonieller  Leidenschaftlosigkeit  aufeinander  loshauen.  Aber  er  ist  alles 
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in  allem  ein  Individuum  für  sich  und  intriguiert  das  Publikum.  Vom  alten  Gebhardt  sieht 
man  eine  äußerst  gemütliche  Bergpredigt;  jetziges  Publikum  in  heimatlicher  Landschaft. 
Die  Porträte  von  V.  Schmurr  und  dem  Engländer  Mostyn  sind  reizvoll.  Eine  Anzahl  Karls- 
ruher Phantastik  hält  nicht  Stich.  Grohs  Kleopatra,  derb  koloristisch,  hat  Saalwirkung. 
Wielandts  Landschaften  böcklinisieren;  dasselbe  tun  mit  etwas  modernerer  Wendung  die 
von  Fanny  v.  Geiger- Weishaupt.  Es  ist  ein  Mancherlei  und  Vielerlei,  das  jedermanns 
Geschmack  trifft. 

Sezession.  Die  Frühjahrsausstellung  der  Sezession  ist  durchaus  von  einheimischen 
Kräften  besorgt;  der  einzige  Gast  ist  Walter  Leistikow,  mit  einigen  Landschaften 
seines  Stils,  die  je  naturnäher,  desto  lebendiger  ausfallen.  Die  sehr  behagliche  Einrichtung 
der  Räume  ist  von  Josef  Plecnik.  Die  Hauptsalons  haben  etwas  Wohnliches,  zu  Gesellig- 
keit Einladendes.  Da  lassen  sich  auch  Dinge  ungezwungen  unterbringen;  so  die  erwähnten 
drei  letzten  Bilder  Rudolf  Alts,  die  mit  Lorbeer  geschmückt  sind.  Ein  Kabinett,  auf  das  der 
Mittelgang  zuführt,  ist  den  neuen  Bauten  Otto  Wagners  eingeräumt.  Die  Zeichnungen  an 
den  Wänden  betreffen  unter  anderem  das  Kaiser  Franz  Joseph-Stadtmuseum,  das  in  ganz 
erneuerter  Form  nunmehr  Verwirklichung  finden  soll.  Eine  der  beiden  überbrückten  Durch- 
fahrtstraßen ist  aufgelassen.  Die  dem  Karlsplatz  zugekehrte  Langseite  ist  ganz  still  gehalten, 
ohne  Säulenstellungen,  die  mit  denen  der  Kirche  konkurrieren  würden,  ohne  ragende  Dach- 
aufsätze. Selbst  die  Portale  sind  deshalb  an  die  Schmalseiten  verlegt,  das  gegen  den 
Empfangspavillon  hin  liegt  in  einem  Ehrenhof,  der  nun  monumental  durchgestaltet  ist. 
Das  große  Novum  des  Kabinetts  ist  die  Kirche  für  die  niederösterreichischen  Landesheil- 
und  Pflegeanstalten,  deren  63  Bauten  am  sogenannten  Baumgartner  Spiegel  in  reizvollem, 
100  Hektar  umfassendem  Gelände  verteilt  werden  sollen.  Auf  dem  höchsten  Punkte  wird  die 
Kirche  stehen,  deren  reich  vergoldete  Kuppel  im  Stadtbilde  Neu-  und  Großwiens  als  weithin 
blitzender  Goldpunkt  zur  Geltung  gelangen  wird.  Die  Kirche,  bis  zur  Kreuzspitze  46  Meter 
hoch,  mit  einem  Sitzraum  für  800  Personen,  ist  typisch  für  Otto  Wagners  Ideen  von 
einer  modernen,  der  Seele  und  dem  Leib  genügenden  Kirche.  Die  Baukosten  sind  auf 
550.000  Kronen  veranschlagt,  obwohl  durchweg  das  beste  Material  verwendet  ist.  Die  An- 
lage ist  sehr  übersichtlich.  Ein  Viereck  mit  ganz  kurzem  Querschiff  und  stark  überhöhter 
Kuppel,  deren  Calotte  Halbkugelform  hat.  Ein  modernes  Säulenportal  und  zwei  kurze  Türme, 
mit  Statuen  der  Landesheiligen  Leopold  und  Severinus,  zeichnen  die  Fassade  aus.  Die 
äußere  Bekleidung  bilden  2 Centimeter  dicke  weiße  Marmorplatten,  durch  Riemenschichten 
gehalten,  die  durch  Kupferknöpfe  befestigt  sind.  Kuppel  und  Tambour  sind  mit  gefalzt  an- 
gebrachten, also  beweglich  bleibenden  Kupferplatten  bekleidet.  Eine  Unterkirche  hält  den 
Bau  trocken  und  nimmt  die  entsprechenden  liturgischen,  technischen  und  sanitären  Ein- 
richtungen auf.  Der  Innenraum  ist  20  Meter  hoch  und  durch  eine  leichte  moderne  Kon- 
struktion abgedeckt,  die  auf  vier  Eckpfeilerpaaren  ruht.  Die  Kuppel  öffnet  sich  nicht  nach 
innen,  was  seine  akustischen  Vorteile  hat.  Auch  für  Licht  ist  reichlich  gesorgt.  Der  Chor- 
abschluß hat  übrigens  keine  Fenster,  weil  diese  immer  das  Publikum  blenden.  Der  bild- 
liche Flächenschmuck,  von  Kolo  Moser  entworfen,  besteht  aus  allegorischen  Szenen  in 
neuartiger  Mosaik  aus  Marmor-  und  Tonplatten,  in  verschiedenen  Farben  und  mit  Glas 
und  Bronze  inkrustiert.  Das  Lünettenbild  über  dem  Portal  schlägt  diesen  Ton  nach  außen 
an.  Das  Hochaltarbild  ist  nicht  weniger  als  75  Quadratmeter  groß.  Das  ganze  Werk  ist 
reiflich  durchdacht  und  ein  Markstein  in  unserer  baulichen  Entwicklung.  Das  ausgestellte 
plastische  Modell,  an  sich  schon  ein  kunstgewerbliches  Schaustück,  beschäftigt  das  Publi- 
kum angelegentlich. 

Moderne  Bestrebungen  von  Kraft  und  Erfolg  sieht  man  auch  in  Plastik  und  Malerei. 
Metzners  große  Savonniere-Figur:  „Das  Weib“,  ein  kauernder  Akt  von  tiefstem  Verständnis 
der  Form,  läßt  durch  die  diesmal  sehr  geglückte  Stilisierung  wirklich  den  Sinn  der  Form 
hervortreten.  Ein  großer  Fortschritt  seit  der  vorjährigen  ,,Erde“  des  Künstlers.  Auch  das 
Grabdenkmal  von  Schimkowitz  ist  ein  Stein  in  diesem  Brette.  Ein  Prisma  aus  Untersberger 


209 


Marmor,  das  sich  oben  in  zwei  senkrecht  gestellte  Fittiche  spaltet;  die  dazu  gehörige 
betende  Jünglingsbüste  tritt  in  halber  Höhe  hervor.  Nicht  gelöst  ist  hier  nur  das  Verhältnis 
von  Realismus,  den  die  Büste  ja  doch  hat,  zum  ganz  schematischen  Stil  der  Flügel,  Im  Ganzen 
doch  ein  interessanter  Versuch,  Mestrovic’  ,, Timor  Dei“,  ein  riesiger  Fuß,  der  allerlei 
ringende  Menschheit  niedertritt,  ist  einSeitenstückzuRodins„HandGottes“;derFuß  zu  brutal 
gestaltet,  die  Gruppen  talentvoll.  Immerhin  soll  man  sich  durch  Rodin  nicht  beeinflussen 
lassen.  Ein  ganz  Neuer,  der  Hellmer-Schüler  Hugo  Kühnelt,  erregt  durch  eine  energisch 
angefaßte  „Kauernde“  aus  Untersberger  Marmor  namhafte  Erwartungen.  Luksch,  Breithut, 
Josef  Müllner,  Alfred  Hoffmann  sind  nicht  zu  übersehen.  Unter  den  Malern  steht  diesmal 
der  Tiroler  Leo  Putz  (München)  voran.  Sein  großes  Bild:  ,, Sommers  Lust  und  Freude“ 
ist  ein  prächtiges  Schauspiel  von  mannigfachstem  Reflexleben  und  kann  sich  sehr  wohl 
neben  spanische  Sachen  von  Anglada  und  Konsorten  stellen.  Auch  sein  Damenporträt 
mit  landschaftlichem  Hintergrund  hat  solche  Tugenden.  Sehr  gelungen  im  modernen 
Sinne  auch  Engelharts  Niederblick  „Von  der  Rax“  auf  die  Schnee-  und  Eiswelt  des 
Winters;  ein  mächtiger  Farbeneindruck,  in  eine  Hohlhand  zusammengefaßt.  Dann  Wyczol- 
kowskis  (Krakau)  aus  dem  Mark  der  Farbe  herausgegriffene  Landschaften:  ,, Schwarzer 
See“  und  ,, Meerauge“.  Ferner  Sigmundts  steirische  Landschaft  ,,Die  Weide“,  die  wie 
feinerer  Hörmann  wirkt.  Und  die  gustiosen  Znaimer  Landschaften  Nowaks,  der  sich  sehr 
schön  herausmacht.  Manches  Gute  auch  von  anderen  Mitgliedern:  Moll,  Stöhr,  König, 
Andri  (dieser  besonders  frisch),  Ederer,  Kurzweil.  Ein  „Biergarten“  von  Nißl,  mit 
Sonnenfleckenspiel,  heimelt  an.  Maximilian  Lenz  hat  15  ganz  reizende  Aquarelle  für  ein 
Ballet: ,, Die  Wünschelrute“,  Lieberwein  einen  Aquarellzyklus: , .Dornröschen“,  der  Krakauer 
Mehoffer  ein  gesund  losknallendes  Japan-Interieur  u.  s,  w.  Schließlich  fesselt  ein  origineller 
„Warteraum“,  von  Wagner-Schülern  gestaltet  (Hoppe,  Kämmerer,  Schönthal),  ohne 
„Pflanz“,  aber  eigen;  den  Inhalt  besorgen  allerlei  hübsche  graphische  und  quasi-graphische 
Kleinigkeiten  von  Stolba,  Blauensteiner,  Zdrasila  und  anderen. 

Hagenbund.  Die  Frühjahrsausstellung  des  Hagenbundes  hat  einen  plastischen 
Mittelpunkt,  der  Aufsehen  erregt.  Eine  große  farbige  Gruppe  von  Wilhelm  Hejda, 
deren  malerische  Blutrünstigkeit  seine  früheren  Gruselszenen  fast  in  Schatten  stellt.  Es 
ist  eine  Judith,  die  in  ehernem  Kessel  das  Haupt  des  Holofernes  trägt  und  das  Blut  davon 
abgießt.  In  dickem,  rotem  Schwall  fließt  es  zu  Boden  und  verbreitet  sich  weithin.  Zwei 
magere  schwarze  Panther  schleichen  heran  und  lecken  es  gierig  auf.  Gemalt  hat  man 
solches  schon  gesehen,  gemodelt  und  koloriert  noch  nicht.  Appetitlich  ist  es  natürlich  nur 
für  Panther  und  solche,  die  es  werden  wollen.  Aber  unwillkürlich  fragt  man  sich:  warum 
bekommt  ein  Hejda  nicht  gelegentlich  einen  Kalvarienberg  zu  machen?  Er  könnte  auf 
diesem  Gebiet  Meisterwerke  schaffen.  Es  gibt  noch  immer  große  Talente,  die  Passion 
Christi  zu  gestalten,  aber  die  Aufträge  wollen  nicht  kommen.  Die  »Judith«  hat  jedenfalls 
starke  Qualitäten.  Die  ganze  Gruppe  ist  nur  ein  Extempore,  aber  voll  starker  Keime  zu 
künstlerischer  Wirkung.  Das  Weib,  bis  an  die  Hüften  bloß,  orientalisch  matt  getönt,  mit 
rabenschwarzer  Ornamentik  des  Kopfes,  trägt  ein  grellgrünes  Gewand,  das  die  Röte  des 
Blutes  noch  röter  macht.  Die  Schwärze  der  Panther  hebt  ebenso  den  gelblich  bleichen 
Fleischton.  Es  ist  alles  wohl  überlegt.  Die  Umgebung  der  grassen  Gruppe  bilden  eine 
Anzahl  ganz  delikater  Plaketten  und  Porträtmedaillons  des  Künstlers.  Er  hat  augen- 
scheinlich zwei  ganz  verschiedene  Hände.  Eine  Europa  auf  dem  Stier  hat  auch  etwas 
eigenes  und  ebensowenig  fehlt  es  einigen  Landschaften  (»Aprilschnee«)  an  Einfällen. 
Plastische  Beiträge  bringen  ferner  Heu,  Stundl,  Gurschner  und  Barwig.  Heus  großes 
Kruzifix,  dem  man  etwas  von  Hejdas  Temperament  wünschen  möchte,  hebt  sich  von 
einer  Mosaikwand  L.  F.  Grafs  ab,  der  diesen  ersten  Versuch  glücklich  besteht.  Immerhin 
ist  die  Farbenwirkung  zu  brillant  für  das  Thema.  Urban  hat  einen  stattlichen  Wand- 
brunnen aus  grünem  Marmor  und  dunklem  Granit  komponiert,  zu  einer  bronzenen 
Brunnenfigur  von  Heu.  Unter  den  Malereien  sind  die  von  Graf  die  auffälligsten;  eigen- 
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artige  Porträte  und  eine  große  Szene:  ein  violetter  Stier,  der  in  gelbsonnigem  Grase  ein 
»orangeblau«  irisierendes  Aktmädchen  anstaunt.  Natürlich  nicht  buchstäblich  zu  nehmen, 
sondern  als  Farbenspuk  gedacht.  Er  bleibt  doch  immer  Künstler.  Ein  Kabinett  enthält 
hübsche  Landschaftsstudien  von  Konopa,  der  sich  klärt.  Sogar  ein  Madonnendreibild,  von 
entsprechend  freskenhafter  Wirkung,  ist  dabei.  Hampel,  der  Lebemann,  frömmelt  zur 
Abwechslung;  seine  »Verkündigung«  ist  nicht  ohne  Reiz.  Germela,  Goltz,  Jank,  Baar, 
Roth  und  noch  andere  Stammgäste  bringen,  was  sie  zu  bringen  haben.  Eine  im  Ver- 
hältnis gute  Ausstellung. 

KLEINE  NACHRICHTEN  b» 

Berliner  dekorative  Chronik.  Zwei  interessante  Ausstellungen  ver- 
anstaltete das  Kunstgewerbemuseum.  Die  eine  hatte  zum  Thema  die  Kunst  auf  dem 
Lande  und  die  andere  brachte  als  fesselndes  Gegenspiel  zur  „Heimatskunst“  die  Wunder- 
welt Ostasiens. 

Jene  Ausstellung  der  Kunst  auf  dem  Lande  war  vorwiegend  theoretischer  Natur,  sie 
lieferte  einen  außerordentlich  instruktiven  und  reichhaltigen  Apparat  für  das  Studium  des 
deutschen,  österreichischen  und  alpinen  Bauernhauses.  In  Plänen,  Photographien,  Aqua- 
rellen wurden  die  verschiedenen  Typen  des  Ebenen-,  des  Wald-  und  des  Gebirgshauses 
illustriert.  Und  abgesehen  von  der  Bedeutung  dieser  Blätter  als  historisches  und  kulturelles 
Bildungsmaterial  waren  sie  äußerst  anregend  für  die  Behandlung  von  Raumaufgaben,  für 
Dachlösungen  und  Fenstermotive.  Die  Auffrischung  der  modernen  Architektur,  vor  allem 
der  des  Cottage,  durch  die  gesunde  Art  des  Bauernhausbaues  wäre  etwas  sehr  Ersprieß- 
liches. In  England  hat  man  das  längst  erkannt,  die  Voysey  und  Balli  Scott  haben  viel  aus 
der  rustikalen  Überlieferung  gelernt  und  deren  Ergebnisse  neu  lebendig  gemacht  durch  die 
geschickte  Mischung  mit  den  Errungenschaften  jüngster  Komfort-Technik. 

Auch  die  Interieurs,  die  hier  aus  allen  Gauen  abgebildet  sind,  haben  uns  noch  viel 
zu  sagen.  Wie  die  Fenster  mit  ihrer  Sprossenführung  in  der  Wand  gerahmt  sitzen,  wie 
sich  aus  dem  Holzpaneel  die  Türen  entwickeln,  wie  aus  dem  Hauptraum  kleine  kojen- 
artige, niedriger  bedachte  Abteile  als  beschauliche  Ruhewinkel  herausgeschnitten,  wie  in 
den  Mansardenstübchen  die  Dachschrägen  dekorativ  benutzt  werden,  das  alles  liefert 
reiche  Ausbeute  und  ist  in  seiner  Ausdrucksform  und  seinem  Wesen  unseren  heutigen 
Neigungen  für  das  Organisch-Zweckmäßige,  für  das  Konstruktiv-Ästhetische  nahe  verwandt. 

Die  theoretische  Abteilung  wurde  vervollständigt  durch  mancherlei  Gerät,  Haus-  und 
Wirtschaftswerkzeug  in  Kerbschnitzarbeit,  wie  Mangelbretter,  Wäscheklopfer,  Butterformen, 
Webehölzer;  durch  Schmuck,  der  fast  nie  zwecklos,  sondern  meistens  dienendes  Kleidungs- 
utensil ist,  wie  Silberknöpfe,  gebuckelt  und  glatt,  aus  Filigran  gesponnene  Schnurstifte  für 
das  Mieder  mit  Filigrankrönungen  oder  Weihmünzen,  Hefteln,  Kämme,  Ketten;  ferner 
durch  einige  Originale  von  Kostümen,  ganzen  Trachtstücken  von  Hochzeiter  und  Hoch- 
zeiterin und  Einzelheiten,  wie  Hauben  aus  Gold-  und  Silbergespinst  sowie  Stickereien  und 
Wirkereien  für  Brusteinsätze  und  Ärmelaufschläge. 

Die  herzliche  und  naive  Handschrift  in  dieser  Stickerei  mit  ihren  primitiven  Tierstili- 
sierungen hat  gleichfalls  für  uns  viel  Sympathisches  und  Anregendes.  Stärkere  Schätzung 
wäre  dafür  zu  wünschen,  wie  es  zum  Beispiel  in  Norwegen  und  Schweden  ist,  wo  durch 
die  Tätigkeit  der  ,,Husflis“-Vereinigung  aus  solchen  alten  Fertigkeiten  frische  Triebkräfte 
geweckt  werden. 

Die  exotische  Ausstellung,  die  diesen  ländlichen  Szenen  im  Lichthof  folgte,  galt  dem 
japanischen  Holzschnitt.  Sie  war  aus  den  Beständen  des  Museums  bestritten  und  unter- 
stützt durch  Privatsammler,  wie  Muthesius,  Köpping,  Liebermann  und  Orlik,  dem  jüngsten 
Lehrer  unserer  kunstgewerblichen  Unterrichtsanstalten. 

Einen  orientierenden  Überblick  über  die  Entwicklung  jener  Drucke  von  den  Primi- 
tiven bis  zu  Hokusai  und  Hiroshige  empfing  man.  Und  außer  der  Belehrung  genoß  man 
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außerordentliche  Geschmacksreize  an  den  Delikatessen  der  abgetönten  Farbenharmonie 
und  der  ornamentalen  Kalligraphie  dieser  Artisten. 

Besonders  gut  vertreten  waren  die  Künstler  der  Frau,  Harunobu  mit  seinen  graziösen 
biegsamen  Gestalten  auf  den  Veranden  der  Holzhäuser,  an  den  Flußufern,  auf  dem  Hinter- 
gründe von  Bäumen  und  Blumenzweigen,  gegen  die  quadratisch  verkreuzten  Fensterflächen 
gestellt  und  vor  schmalen  in  das  Bild  schräg  wie  eine  Schmuckleiste  hineingeschobenen 
Bambusbänken;  ferner  Koriusai,  der  mit  leichter  sicherer  Hand  in  den  schmalen  Rahmen 
der  Pfostenbilder  seine  Gestalten  ungezwungen  einzuschreiben  weiß  und  die  langgestreckte 
Höhe  anmutig  gliedert  und  bewegt,  oben  durch  hereinreichende  Blütenzweige,  unten 
durch  ein  geschmeidiges  Kätzchen,  das  durch  die  flatternden  Gewandfalten  huscht; 
schließlich  Kiyonaga,  der  Meister  der  Gruppen  und  der  bewegten  Körper  und  Utamaro» 
der  raffinierteste  und  nuancenreichste  Künstler  der  Madame  Chrysantheme. 

Ausgiebig  konnte  man  auch  jene  andere  Gruppe  studieren,  die  des  Schauspielerporträts. 
Schunscho  und  Scharaku  sind  seine  Meister  und  der  letztere  wirkt  frappant  durch  die 
mächtige  Modellierung  seiner  Farbenflächen,  durch  die  dämonisch  groteske  Wucht,  mit 
der  er  die  weißen  starren  Masken  seiner  Mimen,  kreidig  mit  blutrotem  Mundstrich,  aus  dem 
düsteren  Schwarz  des  Hintergrundes  auftauchen  läßt. 

Charme  der  Kleinkunst  genießt  man  in  den  zahlreichen  Surinomos,  den  quadratischen 
Glückwunschkarten,  die  allerlei  ,, Kunstformen  der  Natur“,  Insekten,  Vögel,  Blumen, 
Muscheln,  Fische  zu  anmutigem  Vignettenwerk  bilden  und  beim  Arrangement  solcher 
,, bunten  Beute“  auf  schmalem  Papierrand  die  gleiche  heitere  selbstverständliche  Sicher- 
heit zeigen  wie  beim  Ordnen  der  Zweige  in  einer  Vase.  Vor  solchen  Blättern  wird  einmal 
wieder  klar,  was  Kopenhagen  dem  Osten  verdankt. 

Diese  Ausstellung  gab  eine  willkommene  Ergänzung  zu  jener  Schau,  die  im  Schlüter- 
Zimmer  des  Kunstgewerbemuseums  stattfand  und  die  den  erlesenen  japanischen  Kunst- 
schatz eines  Berliner  Sammlers,  des  Herrn  Gustav  Jacoby,  der  Öffentlichkeit  zugänglich 
machte.  Nicht  nur  durch  das,  was  sie  zeigte,  sondern  auch  durch  ihren  Rahmen  überrascht 
diese  Ausstellung.  Im  Sinne  jener  Kunst  war  er  gewählt,  eine  graziöse  Raum-Metamor- 
phose wurde  geschaffen.  Der  Saal  bekam  eine  niedrigere  Decke,  hell  bespannt  mit  grünem 
Leistenwerk.  Die  Wände  bedeckte  in  Panneeihöhe  mattgrüne  Stoffverkleidung,  darüber 
zog  sich  die  Wandfläche  lichtgrau.  Am  Fußboden  eine  olivgrüne  Matte,  das  gab  stimmen- 
den Hinter-  und  Untergrund  für  die  Farbensymphonien  der  Objets  d’art  in  den  Vitrinen. 
Nicht  zu  vergessen  sind  auch  die  rings  aufgestellten  Vasen  und  Schalen  mit  Zweigen, 
Halmen,  Blütenbüschen,  die  dieser  Ausstellung  eine  seltene  und  reine  Interieurstimmung 
verliehen. 

Hier  sah  man  nun  Elite  japanischer  Kunstfertigkeit.  Alle  Gebiete  nur  durch  Werke 
ersten  Ranges  aus  den  edelsten  Perioden  vertreten.  Lackarbeiten  von  hoher  Vollendung, 
Schwertzieraten  von  unerschöpflicher  Erfindung  in  Zeichnung  und  Durchbruch  und 
höchstem  Raffinement  der  Technik  des  Schnittes,  der  Fassettierung,  der  Ätzung.  Das  Klein- 
gerät, Inros  und  Netzkes,  aus  Elfenbein  geschnitzt  und  Holz;  die  Keramik  in  ihren  ein- 
fachen, den  Griff  der  Hand  zeigenden  Formen  mit  den  nuancenreichen  matten  Tönen, 
grau  und  gelbkörnig,  oft  metallisch  schimmernd,  umsponnen  von  dem  Netz  haarfeiner 
Craqueles  und  pikant  pointiert  durch  die  unregelmäßig  verästeten  Linien  des  Goldkittes. 

Eine  Revue  moderner  französischer  Plastik  fand  in  Hirschwalds  Hohenzollern-Kunst- 
gewerbehaus  statt.  In  ,,Cire  perdu“-Güßen  aus  der  Kunstgießerei  von  A.  Hebrard  in  Paris 
sah  man  eine  auserlesene  Reihe  von  skulpturalen  Werken.  Ihr  Hauptstück  war  der 
,,Penseur“  Rodins  in  der  schweren  Gedankenwucht  seiner  Haltung.  Sehr  fesselnd  schien 
die  impressionistische  Tierplastik  von  Rembrandt-Bugatti.  Seine  Löwen,  seine  ägyptischen 
Wölfe,  die  Pelikane,  die  Windhunde  sind  mit  einem  vehementen  Griff  voll  zuckendem 
Leben  gefaßt  und  in  die  Form  gebannt. 

Von  starker  monumentaler  Charakteristik  sind  ein  paar  Kämpfermasken  von  Bour- 
dette  und  Falguiere. 
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An  Desjean  und  Hötgers  plastische  Croquis  der  „Vie  parisienne“  erinnern  die 
Figuren  von  Clostre.  Mit  einem  skulpturalen  Debüt  trifft  man  den  Zeichner  Valloton.  Er 
hat  „La  Jeunesse“  gebildet  mit  einer  bewußten  Primitivität  und  Stumpflinigkeit,  die  an 
Carabins  Kleinbronzen  denken  läßt. 

Manches  Technische  interessiert,  so  die  experimentelle  Ästhetik,  die  sich  an  Zinn- 
patinierungen versucht,  die  einen  Pallas-Torso  (von  Bourdelle)  in  die  Erde  vergräbt,  um 
seine  Epidermis  zu  nuancieren,  auch  die  koloristischen  Etüden,  die  japanisch  altbraune 
Tönungen  mit  verwischtem  Goldschimmer  auf  hellen.  Neben  der  darstellenden  Plastik, 
von  der  noch  die  graziöse  Damenstatuette  des  Japaners  Koren  genannt  zu  werden  verdient, 
findet  sich  auch  Gerät  und  Schmuck.  Von  Desbois  sieht  man  Vasen  und  Schalen  mit 
Libellen  und  Blättern  in  Messing  und  Zinn,  in  weicher  bauchig  zarter  Modellierung  des 
Basreliefs,  sowie  Brochen  und  Anhänger  aus  Gold  mit  Steinen  und  transluzidem  Schmelz 
koloriert. 

* 

* 

In  der  Nationalgalerie  findet  zur  Zeit  eine  Menzel-Gedächtnisausstellung  statt.  Das 
gewaltige  „Oeuvre“  des  Meisters  kann  man  hier  in  allen  seinen  Reichen  durchwandern. 
Es  beherrscht  die  oberen  Stockwerke  der  Galerie  mit  ihren  großen  Sälen,  kleinen  Kabinetten 
und  Durchgängen  vollständig. 

Das  Werk  des  Malers  sieht  man,  die  Friedrich-Bilder,  die  so  einzig  historisch-kulturelle 
Stimmung  mit  malerischen  Werten  einen,  ,,Das  Flötenkonzert“,  bei  dem  für  den  Meister  selbst 
das  Lichterspiel  der  Kronleuchterkerzen  das  Lockendste  war,  und  das  Helldunkelstück  des 
Hochkirch-Bildes  ,,Bon  soir,  messieurs“.  Dazu  kommt  als  eine  Überraschung  das  Fragment 
eines  Gemäldes  ,, Friedrich  der  Große  und  seine  Generale  vor  der  Schlacht  bei  Leuthen“. 
Ein  Entwurf  voll  Gewalt  und  Größe ; Menzel  selbst  aber  hat  es  nicht  befriedigt,  er  haderte 
und  verwarf  es  und  ließ  es  unvollendet.  Zum  XVIII.  Jahrhundert  gesellen  sich  die 
Bilder  der  Kaiser  Wilhelm-Zeit,  Berliner  Hofklima  1870  bis  80.  Und  dann  führt  dieser 
Lebens-  und  Kunstweg  auf  alle  Straßen  der  Welt  und  nichts  gibt  es,  was  diesen  durch- 
dringenden Blicken  entgeht  und  ihnen  verschlossen  bleibt.  Und  mehr  noch  als  in  jenen 
Historien  fesseln  uns  unwiderstehlich  jene  Skizzen,  die  in  unabsehbarer  Fülle  hier  aus  dem 
Nachlaß  ausgebreitet  wurden.  Ein  Mikrokosmos,  der  wirklich  den  ganzen  Umfang 
irdischer,  tätig  wirksamer  Existenz  umfaßt,  eine  Lebensbilderschrift,  die  alle  Dinge  schöpfe- 
risch ausdrückt  und  beseelt  wiedergibt. 

Menzel  war  immer  wißbegierig  und  hatte  am  Experimentieren  sein  Vergnügen. 

Ein  Zeichen  davon  konnte  der  Cassirersche  Salon  zeigen.  Ein  photographisch- 
malerisches Experiment  stellt  es  dar.  Menzel  malte  einmal  auf  eine  Glasplatte  ein  bärtiges 
Männergesicht  als  Negativ,  so  daß  also  die  dunklen  Stellen  hell  angegeben  wurden;  die  hellen 
deckte  er  mit  Karmin.  Auf  photographischem  Papier  wurden  davon  Kopien  gefertigt,  die 
ein  äußerst  wirksames  Resultat  ergaben.  Aus  dem  Jahre  1865  soll  dieser  Versuch  stammen. 
Dies  Negativ  und  die  Abzüge  waren  bei  Cassirer  zu  sehen,  sie  liefern  einen  kleinen  aber 
besonderen  Beitrag  für  die  spürende,  probierende  Art  des  Meisters. 

In  der  Nationalgalerie  muß  man  noch  die  Neuerwerbungen  mustern.  Ihr  erlesen- 
stes Werk  ist  die  große  Kreuzabnahme  Böcklins  aus  den  Siebzigerjahren.  Sie  war  früher 
einmal  bei  Schulte  ausgestellt.  Eine  herbe,  strenge  Charakteristik  mischt  sich  hier  mit  einer 
tönenden  Landschaftslyrik.  Die  W’iese  leuchtet  von  schimmernden  Blumen,  der  Himmel 
darüber,  tiefblau,  ist  schon  halb  von  schweren  Abendschatten  verhängt,  in  die  tiefe  Farben- 
fülle hinein  leuchtet  das  Weiß  der  Gartenmauer.  In  solcher  Landschaft  vor  den  ragenden 
Kreuzen  ruhend  die  Christusgestalt,  um  sie  die  Jünger  und  dieFrauen  mit  Schmerzgebärden; 
diese  Figuren  haben  etwas  von  der  feierlichen  Stilisierung  des  Passionsspiels,  ein  Linien- 
pathos von  strenger  wie  versteinter  Schönheit. 

Vielseitig  ist  der  Charakter  der  Neuerwerbungen.  Leibis  ,, Bäuerin  mit  Kind“,  an  die 
,,Dachauerinnen“  erinnernd,  die  Thomasche  ,, Rheinlandschaft“  zeugen  für  die  Gegenwart. 
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Kunstgeschichtlich  interessant  sind  die  Bilder  Waldmüllers,  besonders  die  Landschaften, 
die  Licht-  und  Luftprobleme  versuchen  und  selbständig  lösen.  Bezeichnend  für  eine 
Berliner  Gruppe,  die  treufleißig  Wirklichkeitsschilderei  trieb  und  liebevollen  Sinn  für  allen 
Anteil  der  Umwelt  hatte,  die  von  Chodowiecki  stammt  und  in  Menzel  höchste  Voll- 
endung fand,  sind  die  Bilder  Hümmels  von  der  ,, Granitschale  im  Lustgarten“. 

Auch  der  plastische  Besitz  wurde  vermehrt.  Eine  verkleinerte  Nachbildung  des 
Rodinschen  ,,Penseur“,  eine  hervorragende  Porträtbüste  Werner  von  Siemens  von  Hilde- 
brandt in  der  gesammelten  großzügigen  Art  dieses  Künstlers,  ein  machtvoller  monumen- 
taler Bronzelöwe  von  August  Gaul,  das  sind  diese  skulpturalen  Neuerungen. 

* 

* * 

Die  Berliner  Chronik  hat  noch  den  Umbau  des  Königlichen  Schauspielhauses  zu 
melden.  Eine  eigenartige  Arbeit  ist  hier  vollzogen  worden.  In  den  vollkommen  erhaltenen 
Rahmen  des  Schinkel-Baues  wurde  ein  ganz  neuer  Innenraum  hineingesetzt. 

Viele  technische  Finessen  wurden  dabei  angewendet  und  sie  sind  das  Interessanteste 
der  Sache.  Die  ursprünglichen  dicken  Mauern,  die  brüchig  und  widerstandslos  geworden 
sind,  wurden  durch  Eisenträger  ersetzt  und  dadurch  gewann  man  gegen  früher  reichlich 
Platz,  um  mustergültige  Garderoben  zu  schaffen,  die  in  ihrer  hellen,  luftigen  Stimmung  mit 
den  blanken  Möbeln  und  dem  schmucken  Gerät  an  wohlgepflegte  Schiffskabinen  erinnern. 
Vordem  waren  es  fensterlose  enge  Kammern  ohne  Licht  und  Luft,  gleich  Kellerlöchern. 
Der  Platzgewinn  ermöglichte  noch  eine  wichtige  Neuerung,  die  Schaffung  einer  breiten 
und  tiefen  Seitenbühne,  auf  der  die  Verwandlungen  vorbereitet,  ganze  Szenerien  aufge- 
stellt und  auf  leicht  funktionierenden  Rädermaschinerien  auf  die  Vorderbühne  gerollt 
werden  können.  Das  hat  einen  Vorzug  gegen  die  Drehbühne,  die  doch  immer  einen  Teil 
der  Hauptbühne  absorbiert,  während  hier  die  ganze  Tiefe  ausgenützt  werden  kann. 

Technisches  Raffinement  waltete  auch  bei  der  Neuanlage  der  Aufgänge  zum  zweiten 
und  dritten  Rang.  Sie  sind  so  komponiert,  daß  sie  bei  geringster  Raum-Inanspruchnahme 
(die  gewundenen  Treppen  drehen  sich  umeinander)  größtmöglichste  Sicherheit  bieten. 

Um  die  Innenarchitektur  und  die  Schmuckausbildung  des  Zuschauerraumes  hat  sich 
in  der  Berliner  Presse  ein  lebhafter  Streit  erhoben;  der  Tadel  gegen  diese  Lösung  des 
Wiesbadener  Professors  Genzmer  ward  an  mancher  Stelle  allzu  leidenschaftlich  ausge- 
sprochen und  eine  etwas  krampfhafte  nachträgliche  Begeisterung  für  das  alte  Innenhaus 
produziert.  Diese  Begeisterung  ist  nun  wirklich  recht  unmotiviert.  Was  von  der  früheren 
Anlage  edel  und  mustergültig  war,  der  Apollosaal  und  der  große  Konzertsaal  in  ihren  reinen 
harmonischen  Formen  und  den  ruhevollen  gesammelten  Farben  ist  geblieben.  Der 
Zuschauerraum  aber  hatte  vor  allem  in  seiner  oberen  Höhe  nichts,  dem  man  trauernd  nach- 
weinen möchte.  Die  Neuschöpfung  bietet  Vieles,  was  das  Frühere  übertrifft  und  sie 
ist  gelungener  als  die  meisten  unserer  Berliner  Theater.  Einwände  lassen  sich  gegen  die 
oft  etwas  kleinliche  und  dabei  zur  Überladung  neigende  Manier  der  Dekoration  machen, 
allzu  viel  Medaillons  und  Friese  herrschen  vor,  eine  Kleinkunst,  die  den  Raum  mit  ihrem 
Durcheinander  unruhig  macht.  Verstimmend  wirken  die  nachgemachten  steifen  Strauß- 
federbüsche auf  dem  Zeltdach  der  kaiserlichen  Loge.  Gegen  solche  Dinge  ist  moderner 
Geschmack  empfindlich.  Etwas  Mißliches  hat  das  breite  Herausführen  des  ersten  Ranges 
über  die  letzten  Parkettreihen,  die  dadurch  gedrückt  werden,  während  in  der  Oper 
gerade  durch  den  weichen  Übergang  vom  Parkett  zum  ersten  Rang  eine  sehr  glückliche 
raum-ästhetische  Wirkung  entsteht. 

Aber  von  solchen  Bedenken,  die  Sachlichkeit  nicht  verschweigen  kann,  abgesehen, 
gibt  es  nicht  wenig  anzuerkennen.  Schon  die  Farbenstimmung  ist  fein  und  besonders. 
Statt  des  gewohnten  Rot  wurde  die  reizvolle  Mischung  von  Weiß  und  Grün  gewählt,  das 
Grün  in  weicher  und  warmer  Moosnuance.  Ein  aparter  Stoff  im  Empiregeschmack  be- 
spannt die  Wände  und  stimmt  die  neu  entstandenen  kleinen  Parkettlogen  zu  charmanten 
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Kojen.  Das  Gestühl  hat  statt  des  konventionellen  Braun  stumpfroten  Mahagoniton,  wozu 
der  grüne  Sammet  ausgezeichnet  steht.  Der  große  Kronleuchter  aus  der  Gasperiode  ist 
abgeschafft,  statt  seiner  ist  eine  dekorative  Deckenbeleuchtung  angebracht,  die  nach  außen 
ab  geblendet  ist  und  ihre  Lichtwirkung  auf  den  Plafond  mit  seiner  »Perspektive  curieuse«  wirft. 

Der  Charakter  des  Raumes  hat  etwas  Leichtes,  Graziöses,  etwas  von  der  »poesie 
fugitive«  des  XVIII.  Jahrhunderts;  seine  Zierate  stimmen  freilich  mehr  zum  intimen 
Theater,  zu  Moliere  und  Goldini  als  zu  Kleist,  Hebbel  und  Shakespeare,  aber  von  der 
Würde  der  hohen  Tragödie  hatte  der  frühere  Raum  auch  nichts  und  die  Grazien  waren 
bei  ihm  zudem  auch  noch  ausgeblieben. 

* * 

* 

Inzwischen  ward  auch  der  neue  Dom  vollendet.  Ein  Riesenbau  in  italienischen 
Renaissanceformen.  Seiner  Monumentalität  fehlt  es  auf  dem  Platz,  auf  dem  er  steht,  an 
Entfaltungsfahigkeit.  Auf  dem  Lustgarten  steht  er  eng  begrenzt  vom  Schloß,  vom  Museum 
und  von  der  Barockarchitektur  des  Zeughauses.  Es  ergibt  sich  eine  beklemmende, 
bedrängende  Wirkung  daraus.  Die  kolossale  Kuppel,  flankiert  von  zwei  Seitenkuppeln  kann 
sich  für  das  Auge  des  Beschauers  nicht  frei  und  ungehindert  genug  entwickeln. 

Aus  weißem  schlesischen  Sandstein  ist  der  Bau,  den  Julius  Raschdorff  schuf,  errichtet. 
Seine  Hauptfront  geht  nach  den  Lustgarten.  Eine  breite  Freitreppe  führt  zum  Haupt- 
eingang, über  dem  eine  segnende  Christusgestalt  aus  Bronze  steht.  Reliefs  und  Engelsstatuen 
schmücken  die  Portalfassade.  Der  Innenraum  besteht  aus  drei  Teilen,  der  Predigtkirche, 
der  Taufkirche  und  der  Denkmalskapelle. 

Die  Predigtkirche  liegt  als  ein  Achteck  unter  der  mächtigen  Kuppelwölbung,  die  erst 
hier,  von  unten  gesehen,  imposante  Wirkung  übt,  während  sie  von  draußen,  vom  Platz 
aus,  bedrückt  erscheint. 

Im  Altarraume  stören  die  Glasfenster  Anton  von  Werners.  Gegen  die  tiefe  Farbenglut 
alter  Kirchenfenster  und  gegen  die  mystische  Tiefe  der  Glasgemälde  Melchior  Lechters 
sind  sie  flau  und  kalt.  Stimmung  aber  hat  die  Denkmalskapelle,  unter  der  die  Hohen- 
zollerngruft  liegt.  Hier  unten  kann  man  die  Grundpfosten  der  mächtigen  Pfeiler  sehen,  die 
die  acht  Ecken  der  Predigtkirche  bilden  und  die  Riesenproportionen,  die  in  diesem  Bau- 
werk herrschen,  erkennen.  F.  P. 

Nürnberger  ratsverlässe  über  kunst  und  Künstler. 

Es  gehörte  neben  enormem  Fleiß  recht  viel  Liebe  zur  Sache  dazu,  eine  Arbeit  zu 
machen,  wie  sie  in  Hampes  Werk*  vorliegt.  Seit  über  einem  Jahrhundert  haben  Unzählige 
auf  diesem  Boden  gegraben.  Viele  ohne  System,  Alle  aber  mit  der  Begier,  Trouvaillen  zu 
machen,  epochale  Aufklärungen  zu  geben.  Das  Pikante,  Interessante  war  Hampe  längst 
weggenommen,  trotzdem  hat  er  die  große  Arbeit  still  und  systematisch  durchgeführt  und 
eine  unendliche  Menge  von  Mosaiksteinchen  zu  Tage  gefördert,  die  der  Verarbeitung 
harren,  aber  auch  allen  Zweigen  der  Kunstgeschichte  brauchbares  Material  liefern.  Bei 
der  ganzen  Art  der  Akten,  das  heißt  der  Erlässe  des  regierenden  Nürnberger  Rates,  ist  es 
klar,  daß  wir  viele  Namen  und  Umstände  nur  durch  Strafverfügungen  erwähnt  finden, 
denn  allzugroß  war  die  Kunstpflege  des  Rates  nicht.  Dann  erfahren  wir  manches  durch 
Korrespondenzen  mit  fremden  Städten,  Innungen,  Fürsten  etc.  Aber,  wie  bereits  gesagt, 
das  Material,  das  in  den  rund  7300  Nummern  des  Werkes  vorliegt,  ist  ein  kolossales. 
Herr  von  Walcher  hat,  schon  vor  dem  Erscheinen  des  vortrefflichen,  in  der  erschöpfendsten 
Weise  angeordneten  Personen-,  Orts-  und  Sachregisters,  mühsam  aus  den  trockenen 
Ratsverlässen  zwei  reizende  Aufsätze  in  dieser  Zeitschrift  geschaffen,  die  sehr  viel  Klarheit 

* Th.  Hampe,  Nürnberger  Ratsverlässe  über  Kunst  und  Künstler  im  Zeitalter  der  Spätgotik  und 

Renaissance  (1449 1618).  2 Bände  und  i Band  Personen-,  Orts-  und  Sachregister.  (Eitelbergers  Quellenschriften 

für  Kunstgeschichte,  Neue  Folge,  XL— XIII.  Band.)  Wien,  K.  Graeser  1904. 
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in  die  so  verwickelte,  sogenannte  Hirsvogelfrage  gebracht  haben.  Ein  Ratsverlaß  von 
1512  sagt  uns  ferner,  daß  bereits  in  diesem  Jahre  Dürers  Monogramm  auf  Kunstblättern 
gefälscht  wurde.  Eine  zu  schreibende  Geschichte  der  österreichischen  Goldschmiedekunst 
kann  viel  Neues  entnehmen  über  Beziehungen  von  Nürnberg  zu  Prag,  Wien  und  den 
Tiroler  Goldschmieden.  1564  wandten  sich  die  Zeichenmeister  der  Wiener  Goldschmiede- 
zunft an  die  Nürnberger  Zunft  um  Auskunft  über  ihre  Ordnung,  gerade  wie  die  Zünfte  in 
Breslau,  Eger,  Königsberg  und  anderswo  sich  an  das  mustergültige  Nürnberger  Vorbild 
hielten.  Die  Granatschleifer  zu  Nürnberg,  nächst  Freiburg  i.  B.  der  bedeutendsten  Zunft 
dieser  Technik  in  Deutschland,  standen  in  Beziehung  zu  ihren  Prager  Kollegen.  Einer 
Korrespondenz  mit  dem  Bamberger  Rat  im  Jahre  1596,  die  von  drei  übermütigen  ,, hadern- 
den“ Nürnberger  Goldschmiedegesellen  handelt  und  bei  der  auch  Fabian  Nitsch  von 
Breslau  erwähnt  wird,  entnehmen  wir  die  bisher  unbekannte  Tatsache,  daß  dieser  be- 
deutendste Breslauer  Goldschmied  der  Spätrenaissance  auch  in  Nürnberg  war.  Es  wird 
ferner  die  Verleihung  der  Bürgerrechte  an  Jakob  Strada  von  Mantua,  Rudolf  II.  Kunst- 
agenten, im  Jahre  1549  erwähnt. 

Diese  Beispiele  kleiner  aber  wichtiger  Notizen  ließen  sich  leicht  noch  vermehren. 
Die  Geschichte  der  graphischen  Künste  wie  aller  Kunstgewerbe  hat  eine  Fundgrube  aller 
möglichen  wertvollen  Details  mit  Hampes  Buch  gewonnen.  Es  wäre  nur  zu  wünschen, 
daß  Verleger  und  Autor  sich  entschlössen,  auch  die  Ratsverlässe  aus  der  Zeit  von  1618 
(respektive  1633)  bis  zirka  1800  in  gleicherweise  herauszugeben.  Manches  bisher  dunkle 
Gebiet  würde  aufgehellt  werden  können,  so  zum  Beispiel  die  Geschichte  der  Nürnberger 
Hafnerkeramik  des  XVII.  und  der  Nürnberger  Fayencefabrik  des  XVIII.  Jahrhunderts, 
deren  Bedeutung  viel  größer  war  als  man  bisher  annahm.  E.  W.  Braun 

Baltische  MALER  und  Bildhauer.*  Der  Rigaer  Dombaumeister 

Dr.  Wilhelm  Neumann,  Balthasar  Neumanns,  des  genialen  Barockarchitekten  Nach- 
komme, hat  eine  Reihe  wertvoller  Arbeiten  über  die  kunstgeschichtliche  Vergangenheit 
der  deutschen  Ostseeprovinzen  geschrieben.  Das  vorliegende  Werk,  dem  verstorbenen 
Dr.  Anton  Buchholtz,  dem  Historiker  der  Rigaer  Goldschmiedezunft  gewidmet,  gibt  einen 
Überblick  über  die  deutsche  Kunst  der  baltischen  Länder  in  dem  letztverflossenen  Jahr- 
hundert, einen  Beitrag  zur  Geschichte  der  landschaftlichen  und  lokalen  Kunst,  die  wir 
erst  seit  kurzer  Zeit  beachten  und  sammeln  und  auf  deren  Wichtigkeit  kürzlich  Lichtwark 
auf  dem  Mannheimer  Museumstag  hinwies.  Es  ist  viel  alte  Kultur  in  den  Ostseeprovinzen, 
viele  Gelehrte  an  deutschen  Hochschulen  entstammen  ihnen  und  der  Name  Liphardts  als 
reinster  Typus  des  feinsinnigen,  tieffühlenden  Kunstfreundes  und  Sammlers  beweist  es 
gleichfalls. 

Neumanns  Buch  ist  eine  Jubiläumsschrift.  Die  alte  deutsche  Hansastadt  Riga  feierte 
im  Jahre  1901  das  siebenhundertjährige  Jubiläum  ihres  Bestehens,  anläßlich  dessen  der 
Rigaer  Kunstverein  eine  Ausstellung  von  Werken  baltischer  Bildhauer  und  Maler  ver- 
anstaltete und  deren  kunstgeschichtliche  Ergebnisse  hat  Neumann  in  glücklicher,  an- 
regender Weise  festgehalten. 

Solche  Spezialstudien  auf  räumlich  beschränktem  Boden  sind  sehr  lehrreich.  Neben 
den  Ablegern  der  großen  Akademien,  der  Malerzentren  in  München,  Düsseldorf,  Karls- 
ruhe, wie  sie  die  Schüler  der  dort  jeweils  führenden  Meister  in  die  Provinz  brachten, 
finden  wir  die  im  Stillen  blühenden  Reise  einer  alten,  gefestigten,  kraftvollen,  lokalen  Kunst, 
die  sich  meist  ihre  gute  alte  Technik  aus  dem  XVIII.  Jahrhundert  gerettet  hat  und 
besonders  im  schlichten  ehrlichen  Porträt  heute  unsere  Bewunderung  erweckt.  Lichtwark 
hat  in  der  Hamburger  Kunsthalle  eine  ganze  Reihe  dieser  tüchtigen,  vortrefflichen  Maler 
vereinigt,  die  die  Kultur  ihrer  Zeit  unendlich  viel  eindringlicher  darstellen,  als  alle  die 

* Dr.  Wilhelm  Neumann,  Baltische  Maler  und  Bildhauer  des  XIX.  Jahrhunderts.  Biographische  Skizzen 
mit  den  Bildnissen  der  Künstler  und  Reproduktionen  nach  ihren  Werken.  Riga  igo2,  Graphische  Kunst- 
ausstellung von  Alexander  Grossett  in  Firma  F.  Deutsch. 
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römischen  Veduten,  norwegischen  Wasserfälle  oder  nazarenischen  Heiligenbilder.  Unter 
den  von  Neumann  reproduzierten  Werken  der  wenigen  baltischen  Künstler  aus  der  ersten 
Hälfte  des  XIX.  Jahrhunderts  finden  wir  manch  kraftvolles,  bodenständiges  Kunstwerk,  wie 
die  Porträte  von  Gustav  Adolf  Hippius  und  August  Georg  Wilhelm  Petzold,  Ernst  Gotthilf 
Bosse,  Robert  Schwede,  die  Plastiken  von  P.  Clodt  von  Jügensberg  und  Alexander 
Amandus  von  Wahl.  Für  eine  wissenschaftliche  Kunstgeschichte  des  XIX.  Jahrhunderts, 
die  einmal  zu  schreiben  sein  wird,  bedarf  es  noch  vieler  solcher  zuverlässiger  und  vor- 
trefflicher Schilderungen  der  Kunst  einer  Landschaft  oder  größeren  Stadt,  wie  sie 
Neumann  hier  für  seine  baltische  Heimat  geschaffen  hat.  E.  W.  B. 

Leipzig  im  jahre  1904.*  Eine  beneidenswert  gute  und  geschmackvoll  aus- 
gestattete Gelegenheitsschrift,  die  kurz  und  knapp  über  die  Beteiligung  einer  deutschen 
Großstadt  an  der  Weltausstellung  in  St.  Louis  informiert.  Die  vor  wenigen  Jahren  in 
Dresden  veranstaltete  deutsche  Städteausstellung  hat  den  Fernerstehenden,  besonders  den 
Ausländern  ein  imponierendes  Bild  von  dem  allseitigen  raschen  Aufblühen  der  deutschen 
Groß-  und  Mittelstädte  gegeben,  eine  kulturgeschichtlich  hochinteressante  Tatsache.  Und 
zwar  ist  dieses  Vordrängen  und  die  Entwicklung  dieser  Städte  etwas  spezifisch  Reichs- 
deutsches, das  auf  dem  Kontinent  zur  Zeit  kein  Analogon  aufweist.  Wir  finden  es  in  Süd- 
deutschland, in  München,  Karlsruhe,  Stuttgart,  Freiburg  nicht  minder  wie  in  Köln  oder 
Magdeburg  und  Breslau.  Leipzig  als  Stätte  alter  Kultur,  als  berühmte  ehrwürdige  Universität, 
als  Zentrale  der  deutschen  Musikpflege  und  Mittelpunkt  des  deutschen  Handels,  war  sich 
seiner  Bedeutung  wohl  bewußt  und  trat  wundervoll  organisiert  in  die  Phalanx  des  inter- 
nationalen Wettbewerbes  in  St.  Louis.  Ein  Zeugnis  davon  bildet  das  vorliegende  Buch, 
welches  neben  einer  Schilderung  des  Leipziger  Musikzimmers  eine  Reihe  von  wertvollen 
kurzen  Artikeln  über  Leipzigs  kulturelle,  soziale  und  industrielle  Bedeutung  enthält.  Sie 
sind  von  Fachmännern  wie  Graul,  Kurzwelly,  Wustmann,  Hessling,  Hasse  und  anderen 
geschrieben.  Auch  die  Ausstattung  ist  eine  vortreffliche;  die  Abbildungen  wie  der  Druck 
repräsentieren  sich  gleich  sympathisch.  E.  W.  B. 

PREISAUSSCHREIBUNG.  Der  Landesausschuß  des  Herzogtums  Salzburg  erläßt 
eine  Preisausschreibung  behufs  Erlangung  von  Modellen  und  Entwürfen  für  ver- 
schiedene Neuheiten  kleiner  Gebrauchs-  und  Ziergegenstände,  die  als  typische  und  eigen- 
artige Erinnerungsobjekte  an  Stadt  und  Land  Salzburg  für  die  Salzburg  besuchenden 
Fremden  geeignet  wären.  Als  Preise  sind  im  ganzen  3000  K ausgesetzt  und  zwar:  i Preis 
zu  600  K,  2 Preise  zu  je  400  K,  3 Preise  zu  je  200  K,  5 Preise  zu  je  100  K und  10  Preise  zu 
je  50  K.  Ferner  sind  je  ein  Ehrenpreis  von  der  Landeshauptstadt  Salzburg  und  der  Handels- 
und Gewerbekammer  Salzburg  in  Aussicht  gestellt.  Der  Landesausschuß  behält  sich  eine 
Änderung  des  ersten  Preises  nach  Maßgabe  der  eingereichten  Entwürfe  vor. 

Die  Gegenstände  sollen  im  wesentlichen  aus  einheimischem  Materiale  ausgeführt 
werden  können  und  in  Form  und  Ausstattung  an  Salzburg  (Stadt  und  Land)  erinnern. 
Die  Herstellung  ist  nicht  für  die  Fabriksindustrie,  sondern  vor  allem  für  das  Gewerbe  und 
Kunstgewerbe,  in  zweiter  Linie  für  die  Belebung  der  Hausindustrie  gedacht,  wobei 
sämtliche  im  Lande  vorhandenen  Erzeugungsgewerbe  in  Betracht  kommen.  Der  Verkaufs- 
preis eines  ausgeführten  Gegenstandes  soll  sich  zwischen  i bis  30  Kronen  bewegen.  Alle 
Modelle  müssen  in  natürlicher  Größe  gehalten  sein,  dasselbe  gilt  auch  bei  den  Entwürfen. 
Die  Arbeiten  sind  bis  31.  Oktober  1905  an  den  Landesausschuß  kostenfrei  einzusenden. 
Jede  Arbeit  muß  mit  einem  Kennwort  und  der  Angabe  des  ungefähren  Verkaufspreises 
versehen  sein;  ein  geschlossener  Briefumschlag  mit  demselben  Kennwort  hat  die  genaue 
Adresse  des  Preisbewerbers  zu  enthalten. 

* Leipzig  im  Jahre  1904.  Herausgegeben  aus  Anlaß  der  Beteiligung  Leipzigs  an  der  Weltausstellung 
in  St.  Louis.  Verlagsbuchhandlung  J.  J.  Weber  in  Leipzig. 
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MITTEILUNGEN  AUS  DEM  K.  K.  ÖSTER- 
REICHISCHEN MUSEUM  h» 

PERSONALNACHRICHT.  Seine  k.  und  k.  Apostolische  Majestät  haben  mit 
Allerhöchster  Entschließung  vom  29,  März  d.  J.  dem  Mitgliede  des  Kuratoriums 
des  Österreichischen  Museums,  Direktor  des  Österreichischen  archäologischen  Institutes 
in  Wien,  Hofrate  Dr.  Otto  Benndorf  den  Titel  und  Charakter  eines  Sektionschefs  aller- 
gnädigst zu  verleihen  geruht. 

Hausindustrieausstellung.  Die  Eröffnung  der  i.  sene  der  vom 

österreichischen  Museum  veranstalteten  österreichischen  Hausindustrieausstellung 
fand  Montag  den  17.  April  statt.  Die  Ausstellung  umfaßt  Spitzen  und  Weißstickereien 
älterer  und  neuerer  Erzeugung.  Beteiligt  haben  sich  an  dieser  Exposition  die  Museen  der 
im  Reichsrate  vertretenen  Königreiche  und  Länder,  der  k.  k.  Zentralspitzenkurs,  die 
k.  k.  Kunststickereischule  in  Wien,  die  k.  k.  Fachschulen  für  Spitzenindustrie,  der  Ver- 
ein zur  Hebung  der  Spitzenindustrie  in  Österreich,  sowie  eine  größere  Zahl  von  Sammlern. 
Eine  eigene  Abteilung  bildet  die  Exposition  des  Museums  für  österreichische  Volkskunde, 
welche  eine  auserlesene  Kollektion  kunstgewerblicher  Objekte  exponiert;  eine  weitere 
Abteilung  enthält  schöne  Spitzen  und  Stickereien  aus  Dalmatien. 

Das  Haus  G.  & E.  Spitzer  hat  eine  Anzahl  von  Toiletten,  die  eine  reizvolle  Ver- 
wendung verschiedener  Kategorien  der  österreichischen  Spitze  zeigen,  zur  Ausstellung 
gebracht. 

Besuch  des  MUSEUMS.  Die  Sammlungen  des  Museums  wurden  im 
Monate  März  von  9714,  die  Bibliothek  von  1712  Personen  besucht. 
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DAS  ENGLISCHE  HAUS  ^ VON  HARTWIG 
FISCHET*  b» 

EN  Einflüssen  fremder  Kulturen  hat  sich  in  seiner 
inneren  Entwicklung  kein  Kulturvolk  entziehen 
können,  denn  immer  wieder  bleiben  im  Einzel- 
dasein des  Menschen  wie  in  der  Vielheit  eines 
Volksstammes  gewisse  Tätigkeiten  und  Inter- 
essen im  Vordergrund,  während  andere  zurück- 
treten und  dadurch  äußeren  Einwirkungen  zu- 
gänglich gemacht  werden.  Ein  solcher  Fall  ist  auf 
dem  Gebiete  des  bürgerlichen  Hausbaues  einge- 
treten, der  bei  uns  so  sehr  als  Stiefkind  behandelt 
wurde,  während  er  in  England  den  Gegenstand 
andauernder  und  ernster  Pflege  war.  Damit  ist  die  innere  Berechtigung  und  die 
warme  Aufnahme  erklärt,  welche  das  vortreffliche  Buch  von  Muthesius  über 
das  Englische  Haus  zu  einem  Ereignis  machen,  und  damit  wird  auch  das  leb- 
hafte Interesse  verständlich,  das  jedem  neuen  Bande  entgegengebracht  wird. 

Kürzlich  ist  der  zweite  Teil  erschienen,  welcher  die  Bedingungen  der  Ent- 
wicklung, die  Grundsätze  der  Anlage  und  des  Aufbaues  von  demselben 
weitblickenden  Standpunkte  behandelt,  welcher  den  ersten  Band  über  die 
historische  Basis  des  englischen  Hausbaues  auszeichnet.  Dieser  Stand- 
punkt ist  der  künstlerische  und  zugleich  praktisch  fördernde  eines  Mannes, 
der  seinen  Stammes-  und  Zeitgenossen  nützen  will,  indem  er  ihre  Blicke  auf 
treffliche  Leistungen  zu  lenken  sucht,  aber  nicht  zur  blinden  Nachahmung 
verleitet.  Indem  er  alle  Beziehungen  zu  den  maßgebenden  Faktoren,  Vor-  und 
Nachteile  bloßlegt,  zeigt  er  das  Haus  nicht  als  etwas  Fertiges,  sondern  als 
etwas  Gewordenes  und  noch  Werdendes,  weist  nicht  bloß  auf  Sachen,  son- 
dern fast  mehr  noch  auf  Ursachen  hin.** 

Wenn  wir  die  Fülle  des  damit  Gebotenen  überblicken  und  auf  einige 
Teile  des  reichen  Inhaltes  besonders  aufmerksam  machen,  so  geschieht  dies 
in  der  Absicht,  um  zu  zeigen,  wie  lohnend  die  Mühe  ist,  welche  die  Ver- 
folgung der  gewissenhaften  und  gründlichen  Darstellung  des  Autors  bietet. 
Er  hat  ja  immer  das  Ziel  vor  Augen,  indem  er  von  fremden  Verhältnissen 
spricht,  die  heimischen  zu  verbessern  und  verweilt  ja  darum  bei  jenen  am 
längsten,  welche  den  lehrreichsten  Gegensatz  zu  unseren  eigenen  zeigen. 

So  behandelt  gleich  die  erste  Abteilung  von  den  örtlichen  und 
geographischen  Bedingungen  jene  Momente,  die  so  wesentlich  für  die 
typische  äußere  Erscheinung  des  englischen  Hauses  sind  und  die  gerade 
wieder  für  uns  keine  unmittelbare  Übertragung  formaler  Eigenart  zulassen. 
Um  so  wichtiger  ist  es,  jene  Vorzüge  zu  studieren,  die  der  Engländer  aus 

* Das  „Englische  Haus“  von  Hermann  Muthesius,  2.  Band.  Berlin,  E.  Wasmuth. 

**  Die  Abbildungen,  welche  diesem  Artikel  beigegeben  sind,  zeigen  solche  Beispiele  alter  englischer 
Hausbaukunst,  welche  auf  die  Entwicklung  der  modernen  Bauweise  anregend  eingewirkt  haben. 
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dem  insularen  milden  und  feuchten  Klima  für  seine  Hausform  herausgeholt 
hat.  Der  Verfasser  zeigt,  wie  die  Seltenheit  der  Schneefälle  die  Reihung  von 
parallelen  Satteldächern  und  Giebeln  gestattet  und  der  Dachbildung  große 
Beweglichkeit  gibt,  wie  die  geringen  Temperaturschwankungen  den 
leichten  Fenster-  und  Wandkonstruktionen,  den  primitiven  Heiz-  und 
Lüftungsvorrichtungen  entgegenkommen  und  im  Kamin  für  das  Innere  und 
Äußere  ein  besonders  wichtiges  Motiv  entwickeln,  wie  der  Mangel  an 
Sonnenschein  jene  großen  Fensterflächen  mit  den  kleinen  Teilungen,  die 
Erker  und  bow-windows  begünstigt,  wie  das  heimische  Baumaterial  zur 
Bevorzugung  des  Ziegels  drängt. 

Andererseits  zeigt  er  uns  durch  genaues  Eingehen  auf  die  sozialen  Ver- 
hältnisse, wie  die  Entwicklung  des  Hausgrundrisses  innig  mit  den  Lebens- 
formen zusammenhängt.  Ihre  Regelmäßigkeit  und  Bestimmtheit  verleitet 
Muthesius  zu  dem  Ausspruch,  »daß  England  einem  allerdings  noch  rüstigen 
aber  bequemen  alten  Herrn  zu  gleichen  scheint«,  was  in  der  typischen 
Wiederkehr  der  wichtigsten  Punkte  bei  der  Mehrzahl  der  Bauprogramme 
für  den  Hausbau  seinen  Ausdruck  flndet. 

Überrascht  und  mit  Neid  muß  der  Wiener  Bürger  erfahren,  daß  trotz 
der  Bevorzugung  des  Einzelhauses  der  Mietzins  in  der  Jahresrechnung 
eines  Durchschnittsfalles  in  England  nur  etwa  ein  Zehntel  der  Gesamtaus- 
gaben beträgt.  Bei  dem  großen  Nationalwohlstand  bleibt  daher  dem  Ein- 
zelnen ein  beträchtlich  höherer  Prozentsatz  und  größerer  absoluter  Betrag 
für  die  Bedürfnisse  des  Luxus  übrig,  oder  wie  es  in  englischem  Sinne  richtiger 
ausgedrückt  wäre:  für  die  Forderungen  des  Behagens  und  der  Bequemlich- 


283 


Cottages  aus  Bakewell  (Bruchstein  und  Feldsteinwände) 


keit.  Damit  hängt  ja  auch  zusammen,  daß  es  dem  bürgerlichen  Engländer 
immer  häufiger  möglich  gemacht  ist,  zwei  Tage  aus  der  Arbeitszeit  einer 
Woche  auszuschalten,  um  sie  ganz  seinem  Privatleben  zu  widmen. 

Der  strenge  Ordnungssinn,  der  die  Spezialisierung  aller  Dienstleistungen 
herbeiführt,  das  direkte  Eingreifen  der  Hausfrau  einschränkt  und  die  Ent- 
wicklung und  Ausbildung  aller  Wirtschaftseinrichtungen  und  Behelfe  des 
Behagens  zur  höchsten  Vollkommenheit  treibt,  macht  den  englischen  Land- 
sitz zu  einer  ,,Welt  im  kleinen“.  In  ihr  findet  die  Familie  ihre  Stütze,  der 
,,Wohngast“  seine  Freiheit  und  Ruhe,  die  Kinderwelt  ihre  unbehinderte 
Entwicklung,  die  Dienerschaft  ihren  genau  bemessenen  Pflichtenkreis. 

Daß  die  merkwürdigen  englischen  Grundbesitzverhältnisse  mit  ihrem 
Pachtsystem  eingehend  dargestellt  sind  und  die  günstigen  wie  ungünstigen 
Folgen  des  ,, gebundenen“  Bodenbesitzes  gründliche  Beleuchtung  Anden,  ist 
zum  Verständnis  der  ökonomischen  Verhältnisse  ebenso  wichtig,  wie  die 
Erörterung  der  Baugesetze  zum  Verständnis  der  technischen.  Der  englische 
Architekt  ist  durch  das  Fehlen  beengender  Konstruktionsvorschriften  ebenso 
sehr  begünstigt,  wie  der  österreichische  durch  das  Überwiegen  der 
hemmenden  Kontrolle  benachteiligt  ist.  Selbst  die  Anlage  der  Städte  wird  in 
England  zur  Privatsache  gemacht  und  das  jüngste  so  interessante  Beispiel 
der  entstehenden  ersten  ,, Gartenstadt“  bei  Hitchin  in  der  Nähe  von  London 
ist  ein  bedeutsamer  Ausdruck  dieser  Verhältnisse.  Der  baukünstlerische 
Einfluß  übt  die  wohltätigste  Wirkung  dort,  wo  eine  Reihe  weitblickender 
Persönlichkeiten  im  eigenen  und  großen  Wirkungskreise  echte  Kunst-  und 
Kulturförderung  zugleich  ausüben. 

Von  der  Erörterung  allgemeiner  Vorbedingungen  gelangt  Muthesius  zur 
Besprechung  der  Anlagen  in  ihren  wesentlichen  Zusammenhängen  und 
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Einzelgliedern.  Als  wichtigste  Ausdrucksform  wird  das  große  Landhaus  in 
den  Vordergrund  gestellt;  an  ihm  sind  Vorzüge  und  Mängel  des  englischen 
Hausbaues  am  klarsten  aufzuzeigen. 

Schon  in  der  Situierung  der  Gebäude,  in  ihrer  Stellung  zur  Land- 
schaft, zum  Untergrund,  zu  den  Himmelsrichtungen,  liegt  ein  Schatz 
von  Erfahrungen  und  gefestigten  Anschauungen  ausgedrückt,  die  den  Vor- 
bereitungen zum  Baue  erhöhte  Bedeutung  verleihen.  Wir  lernen  die  unend- 
lichen Vorteile  erkennen,  die  hier  aus  der  Freiheit  der  Wahl  dem  praktischen 
wie  dem  ästhetischen  Bedürfnis  erwachsen.  Wir  sehen  die  Rücksichten  auf 
Gesundheit  und  auf  Lebensfreude,  auf  Behagen  wie  auf  Heiterkeit  des 
Gemütes  nicht  nur  in  der  Gesamtanlage,  der  Konfiguration  des  Grundrisses, 
sondern  in  der  Gestalt  und  Stellung  jedes  einzelnen  Raumes  bis  zur  Stellung 
der  Möbel,  dem  Öffnen  der  Türen,  der  Form  und  Lage  der  Fensteröffnungen 
maßgebend  wirken. 

In  der  Reihenfolge  ihrer  Bedeutung  wird  zuerst  das  Drawing-Room  als 
schönster  und  meistbegünstigter  Wohnraum  eingehend  behandelt  und  in 
seiner  Sonderstellung  beleuchtet.  Dann  folgt  das  Speisezimmer,  das  im 
älteren  englischen  Hause  fast  alle  wichtigen  Raumfunktionen  vereinigte  und 
nun  immer  mehr  in  seiner  Bedeutung  isoliert  wird.  Wir  erfahren  die  Wichtig- 
keit der  Halle  als  Verbindungsraum  und  als  Schlüssel  der  ganzen  Anlage; 
durch  sie  wird  (gegenüber  den  stets  niedrigen  und  dadurch  so  behaglichen 
Wohnräumen)  dem  Wunsch  nach  festlicher  und  großräumiger  Höhenent- 
wicklung Rechnung  getragen.  Indem  wir  in  der  Abgeschlossenheit  jedes 
Wohnraumes,  in  dem  Mangel  an  Verbindungstüren  jenen  Hang  zur  Intimität 
wiederfinden,  der  im  ganzen  Hausbau  ein  Leitmotiv  bildet,  sehen  wir  im 
reizvollen  ingle-nook  (oder  der  Kaminecke)  seine  eigenartigste  Form  ent- 
stehen. Dann  lernen  wir  das  kleine  Schmuckstück:  den  Porticus  (porch) 
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kennen,  der  das  Innenleben  mit  der  Außenwelt  verbindet  und  folgen  der  oft 
prächtigen,  selten  aber  wie  bei  uns  zum  Hauptobjekt  der  Hallendisposition 
gemachten  Stiegenanlage,  um  zum  Schlafgeschoß  zu  gelangen. 

Hier  werden  uns  die  Verfeinerungen  der  Lebensbedürfnisse  besonders 
klar,  die  den  reinlichen,  formstrengen  Inselbewohner  von  dem  in  den 
Fragen  der  Körperpflege  viel  flüchtigeren  Südländer  trennen.  Der  tadel- 
lose Gesellschaftsmann,  der  selbst  im  entlegenen  Gebirgsdorf  und,  wenn  er 
der  einzige  Gast  ist,  nicht  anders  als  im  Gesellschaftskleid  zum  Speisetisch 
schreitet,  bedarf  für  seine  täglichen  Toilettebedürfnisse  naturgemäß  sehr 
entwickelter  Hilfsmittel.  Während  er  in  den  gemeinsamen  Wohnräumen 
viel  mehr  den  Gast  seiner  Frau  bildet,  spielt  er  mit  seinen  privatesten 
Wünschen  im  Schlafgeschoß  eher  die  anspruchsvollere  Rolle.  Er  findet  mit 
Recht  die  kontinentalen  Verhältnisse,  welche  bei  Badeanlagen  und  Toilette- 
räumen zu  herrschen  pflegen,  als  rückständig  und  barbarisch  und  obwohl 
sein  Vorbild  schon  vieles  gebessert  hat,  kommen  wir  ihm  noch  lange  nicht 
nahe  genug. 

Der  Abstand  wächst,  wenn  wir  die  Verhältnisse  englischer  Wirtschafts- 
räume mit  den  heimischen  vergleichen.  Obwohl  die  lang  dauernden  und 
umfangreichen  Gastmähler  dem  Engländer  weniger  geläuflg  sind  wie  dem 
Kontinentalen,  bedarf  er  für  seine  durchschnittlich  mäßigere  Lebensweise 
viel  vollkommener  entwickelter  Apparate.  Das  Raffinement  der  Küche  und 
ihrer  Nebenräume  überrascht  jeden,  der  die  Einfachheit  und  Gleichmäßig- 
keit englischer  Mahlzeiten  kennt. 

Und  so  wie  in  der  Verwendung  der  besten  Vorrichtungen,  in  der  zweck- 
mäßigsten Aneinanderreihung  hier  jeder  Tätigkeit  die  günstigste  Gelegenheit 
geboten  wird,  zeigt  sich  die  Mechanik  des  ganzen  Hauswesens  aufs  Voll- 
kommenste geregelt.  Dem  Engländer  ist  kein  Vorgang  und  kein  Zweck  zu 
gering,  um  nicht  Gegenstand  der  Pflege  zu  sein.  Diese  Bedürfnisse  zwihgen 
ihn  und  die  günstige  Raumfreiheit  gestattet  ihm,  die  Wirtschaftsräume  als 
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Shrewsbury,  Lilleshall  (Fachwerksbau) 

eigene  ebenerdige  Baugruppe  dem  Hauptbau  anzugliedern,  Hofbildungen  zu 
entwickeln  und  die  Vielheit  der  Forderungen  auch  mit  einer  gruppierten 
mehrfach  gegliederten  Anlage  zu  befriedigen.  Breit  gelagert  steht  diese,  sorg- 
fältig nach  den  Himmelsrichtungen  orientiert,  am  günstigsten  Punkt  des 
Geländes,  das  aber  gleichfalls  der  ordnenden  Hand  des  Architekten  unter- 
worfen wird. 

Besonders  anregend  wirkt  das  Kapitel  über  den  Garten,  die  wohl- 
gebildete Umgebung  des  Hauses. 

,, Worin  der  heutige  Garten,  die  Kunst  des  Landschaftsgärtners  über- 
springend, an  den  alten  anknüpfen  mußte,  ist  die  geordnete,  das  heißt  die 
regelmäßige  Anlage“,  heißt  es  darin.  Die  Horizontalstellung  der  Haupt- 
flächen wird  angestrebt,  welche  zu  Terrassenbildungen  führt,  die  der  wenig 
unterkellerten  Hausanlage  sehr  nützlich  sind.  Zur  Wohnseite  fügt  sich  der 
Blumen-  und  Rasengarten  und  bildet  den  Rahmen,  durch  den  der  Blick  auf 
die  ferneren,  weiteren  Wald-  und  Wiesenpartien  gelenkt  werden  muß;  der 
architektonische  Schmuck  des  Gartens  hat  seine  besondere  Pflege. 

Aus  der  Strenge  der  Hauptlinien  erwächst  auch  das  Bedürfnis  nach 
Mittelpunkten,  Führungslinien  und  nach  „points  de  vue“  Sonnenuhren  und 
flgurale  Zierden  werden  herangezogen;  Gartenhäuser,  Wandnischen, 
Laubengänge  sind  größer  dimensionierte  Behelfe,  mit  deren  Berücksichtigung 
die  Ausbildung  der  Gartenmöbel  Hand  in  Hand  geht.  Wie  weit  hier  schon 
Spezialisten  dem  täglichen  Bedürfnis  glücklich  entgegengekommen  sind, 
beweisen  mehrere  gute  Abbildungen,  die  dem  Katalog  der  Firma  John  P. 
White,  Bedford,  entnommen  sind.* 

* Wir  wollen  auf  diesen  Gegenstand  ausführlicher  zurückkommen. 
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Ipswich,  Altes  Haus  mit  Stuckfacade 

„Der  alte  Garten,  von  dem  man  jetzt  eifrig  lernt,  war  ein  Produkt  einer 
anderen  Gesellschaft  und  einer  anderen  Lebensauffassung . sagt  Muthesius. 
,,Der  neue  Garten  wird  ganz  von  selbst  etwas  Anderes  werden  ....  Eines 
aber  ist  sicher,  er  wird  geregelt  und  geordnet  werden,  seine  Zukunft  wird 
in  der  gebundenen  Form  liegen  und  seine  Grundlagen  werden  nicht  die  des 
jetzigenLandschaftsgartens,  sondern  die  der  regelmäßigen  Gartenanlage  sein.“ 

V on  diesem  wichtigen,  bei  uns  zu  wenig  studierten  Gebiet  führt  Muthesius 
wieder  zum  eigentlichen  Hausbau  zurück,  indem  er  zunächst  das  kleinere 
Landhaus  erörtert.  Es  ist  der  heute  am  häufigsten  dem  Architekten  vor- 
liegende Fall,  der  auch  den  bei  uns  überwiegenden  Fällen  am  nächsten 
kommt. 

Während  man  aber  bei  uns  förmlich  richtungslos  einmal  verwässerte 
und  verbildete  Nachahmungen  vornehmer  Schloßanlagen,  ein  andermal 
Imitationen  fremder  alter  Bauwerke,  in  der  Regel  auch  ohne  ein  halbwegs 
gesichertes  und  klares  Programm  durchführt,  begegnet  man  in  England 
auch  im  kleineren  Landhaus  fast  denselben  Raumforderungen  für  Wohn- 
zwecke, wie  im  großen,  nur  bescheideneren  Dimensionen  und  vereinfachten 
Nebenanlagen.  Dies  geht  so  weit,  daß  noch  im  kleinsten  Reihenhaus  und 
Arbeiterwohnhaus  der  Kern  jener  Forderungen,  allerdings  en  miniature,  zu 
erkennen  ist.  Statt  aber  formal  eine  äußerliche  Täuschung  zu  lieben,  wie  man 
es  bei  uns  in  der  Regel  tut,  strebt  der  Engländer  nur  die  Einfachheit  und 
Bestimmtheit  in  der  Charakterisierung  der  Aufgaben  an. 

Natürlich  gilt  dies  nur  von  den  Lösungen,  die  von  Künstlern  ausgehen. 
Der  enormen  Zahl  von  Spekulationsbauten  kann  auch  in  England  wenig 
Rühmliches  nachgesagt  werden.  Sie  sind  es,  die  dem  flüchtigen  Besucher 
Englands  eher  abstoßende  als  anziehende  Bilder  vor  Augen  führen,  sie  haben 
die  öde  Monotonie  der  Stadteindrücke  im  Gefolge.  Muthesius  widmet  auch 
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diesen  Erscheinungen  eine  gründ- 
liche Betrachtung,  indem  er  das 
städtische  Wohnhaus  als  freistehen- 
des, als  Reihenhaus  und  auch  in 
seiner  neuesten  Form  als  Etagen- 
haus (flat)  vorführt  und  schließlich 
dem  kleinen  Vorstadthaus  seine  Auf- 
merksamkeit zuwendet. 

Dabei  können  wir  die  Gleich- 
mäßigkeit und  fest  eingewurzelte 
Form  der  Wohnsitten  beobachten 
und  den  immer  noch  sehr  geringen 
Einfluß  der  neuesten  Feinde  dieser 
Sitten  abschätzen.  Auch  hier  hat 
der  kontinentale  Großstädter  über- 
raschende Gegensätze  zu  konstatie- 
ren. Insbesondere  in  den  Dimen- 
sionierungen drückt  sich  die  Zähig- 
keit aus,  die  das  Festhalten  am  Fa- 
milienhaus zur  Regel  macht.  Wenn 
selbst  Frontbreiten  unter  5 Metern 
noch  ausreichend  erscheinen  und 
Zimmergrößen  von  3 zu  4 Metern 
bei  inneren  Raumhöhen  von  2 V2  Me- 
tern geschätzt  werden,  sobald  sie 
nur  das  Wohnen  im  eigenen  Haus 
ermöglichen,  so  muß  man  daneben 
nur  unsere  Großstadtverhältnisse  in  Betracht  ziehen,  um  den  immensen 
Abstand  der  Anschauungen  zu  konstatieren.  Da  genügt  bei  uns  der  verlogene 
Prunk  öder  Zinshausfassaden  und  verwahrloster  Stiegenhäuser,  um  selbst 
über  die  Wertlosigkeit  und  Häßlichkeit  der  hohen  Zimmer  hinwegzutäuschen, 
deren  kahle  Wände  durch  Flügeltüren  und  schmale  hohe  Fensterflächen 
zerschnitten  sind.  Da  wird  die  Gemeinsamkeit  flnsterer  Korridore  und 
privatester  Wohnungsbestandteile  in  zahllosen  Fällen  ohne  Widerstand  hin- 
genommen, wenn  nur  der  äußere  Anschein  eines  ,, besseren  Hauses“ 
gewahrt  bleibt. 

Es  ist  sehr  merkwürdig,  zu  sehen,  wie  jenes  Volk,  dessen  führende  Kreise 
so  sehr  auf  die  Vervollkommnung  der  äußeren  Form  in  allen  jenen  Dingen 
eingewirkt  haben,  die  der  Geltung  und  dem  Ansehen  der  Persönlichkeit  zu 
gute  kommen  — im  Hausbau  die  äußerste  Gleichgültigkeit  gegen  die ,, Straße“ 
bewußt  zur  Schau  tragen.  Das  Stadthaus  zeigt  ihr  lieber  die  nüchternste 
Schauseite,  bevor  es  die  materiellen  Mittel  dem  inneren  Behagen  entzieht. 
Das  Landhaus  zieht  sich  vollends  hinter  Mauern  und  Gebüsch  von  ihr 
zurück.  Und  wir  nennen  da  die  Aneinanderreihung  einer  Musterkarte  von 
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Baustilen  und  die  Preisgebung 
jeder  Intimität  eine  „Cottagean- 
lage“ nach  englischem  Vorbild! 

„Von  allen  Dingen,  die  heute 
nicht  benötigt  werden,  ist  das  un- 
nötigste: Ornament.“  So  heißt 
das  Motto  von  Morris,  das  dem 
Schlußkapitel  über  den  ,,  Auf  bau“ 
des  Hauses  voransteht.  Ihm  ent- 
spricht die  nach  unseren  Begriffen 
zwar  nüchterne,  in  Wahrheit  aber 
sachliche  und  gediegene  Einfach- 
heit der  englischen  Hausbauten, 
bei  denen  das  Wort  Stil  in  unserer 
Anwendung  nie  eine  Rolle  spielt, 
die  aber  in  ihrer  Gesamtheit  einen 
Stil  repräsentieren,  und  zwar 
einen  unbedingt  modern  anzu- 
sprechenden. „Wenn  man  sich 
doch  klar  machen  wollte,  daß  der 
Begriff  modern  nicht  wohl  in 
äußeren  Zutaten  liegen  kann, 
sondern  in  der  Betätigung  der 
Gesinnung,  die,  alle  Umstände  in 
Betracht  gezogen,  das  moderne 
Leben  und  Empfinden  am  um- 
fassendsten wiederspiegelt,  so 
würde  man  in  der  einfachen  Nüchternheit  und  Schmucklosigkeit  des  eng- 
lischen Hauses  gewiß  keinen  Gegensatz  zum  ,Modernen‘  erblicken“  sagt 
Muthesius  und  knüpft  daran  mit  Recht  einen  Schluß,  der  das  Wesen  der 
Sache  noch  prägnanter  trifft,  indem  er  sagt : „Die  besten  Häuser  sind  oft 
solche,  an  denen  nach  festländischen  Begriffen  nichts  daran  ist.“  In  dieser 
vornehmen  Zurückhaltung,  hinter  der  sich  bei  näherer  Kenntnis  eine  liebens- 
würdige Aufrichtigkeit  verbirgt,  liegt  ein  Hauptreiz  englischen  Wesens  und 
englischer  Häuser,  der  in  striktem  Gegensätze  zu  der  Vornehmtuerei  konti- 
nentaler Großstadtgewohnheiten  steht.  Das  ältere  und  auch  bei  uns  noch 
reichlich  vorhandene  Material  an  Resten  bürgerlicher  Baukunst  in  den  Um- 
gebungen und  in  manchen  alten  Stadtteilen  der  großen  und  kleinen  Städte 
beweist  uns,  daß  diese  durchaus  natürliche  Art  vor  wenigen  Generationen 
auch  bei  uns  festgewurzelt  war.  Und  wenn  uns  Muthesius  zeigt,  wie  das 
englische  Bauwesen  auf  dem  Studium  der  heimischen  alten  Art  basiert,  so 
wäre  für  unsere  eigenen  Verhältnisse  sehr  Vieles  daraus  zu  lernen. 

Muthesius  verfolgt  alle  wesentlichen  Motive  des  Aufbaues  nach  ihrer 
konstruktiven  Gliederung  und  ihrer  formalen  Entwicklung  in  Hauptzügen, 
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York,  Kaufmannshaus 


Die  große  Bedeutung,  welche  der  Wand  in  ihrer  ruhigen  und  schlichten 
Größe  zukommt,  hat  schon  Morris  betont,  indem  er  für  den  Anfang 
alles  Bauens  überhaupt  die  eindrucksvolle  Wirkung  der  Mauer  verlangt. 
Diesem  Moment  gilt  eine  Hauptsorge  der  Architekten;  eine  sehr  entwickelte 
Steinbehandlung,  sowohl  des  natürlichen  wie  des  gebrannten  Steines  ist  die 
Folge,  bei  der  mit  Liebe  die  charakteristische  Materialwirkung  gefördert 
wird.  Die  flächenhafte  Behandlung  bildet  das  Grundmotiv.  In  der  Wand- 
durchbrechung wird  naturgemäß  gleichfalls  Ruhe  und  Einheitlichkeit 
erstrebt.  Das  breite  und  niedrige  Reihenfenster,  das  dem  Fachwerkbau 
eigen  ist,  flndet  im  Zusammenhang  mit  dem  bow-window,  dem  aus- 
gebauchten Fenster  viel  Anwendung  und  entspricht  ganz  der  breiten 
Lagerung  der  Hauptmassen  des  Hauses.  Der  Erker,  dieses  Lieblingsmotiv 
des  Engländers,  erreicht  Dimensionen,  die  den  Deutschen  fremd  sind.  Er 
reicht  in  der  Regel  vom  Boden  bis  zum  Dach  und  bildet  einen  wesentlichen 
Teil  des  Raumes,  aus  dem  er  organisch  herauswächst. 

Das  Dach  aber,  das  schützende  und  schmückende,  wird  in  seiner  Masse 
möglichst  ungeteilt  belassen  und  als  wertvolles  Element  im  Zusammenklang 
der  Bauteile  behandelt. 

Auch  unsere  deutsche  Bauweise  kannte  die  Bedeutung  der  ruhigen 
Dachfläche  und  mancher  gute  alte  Profanbau  verdankt  ihm  den  Hauptreiz 
seiner  Außenwirkung.  Leider  müssen  wir  auch  hier  wieder  von  den  Eng- 
ländern lernen,  wie  man  dieses  wertvolle  Motiv  wiedererobern  sollte.  Der 
,, Villenbau“  hat  mit  seinem  mißverstandenen  Dachaufputz  eine  gründliche 
Verwirrung  auf  diesem  Gebiete  angerichtet,  so  daß  heute  die  ununter- 
brochene Dachfläche  eines  alten  Dorfkirchleins  wie  eine  Erlösung  wirkt 
gegenüber  der  unruhigen  und  unmotivierten  Zerrissenheit  der  gewöhnlichen 
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York,  Petergate 


Villendächer.  Die  stolze  und  ruhige  Geberde  ist  uns  fremd  geworden,  weil 
uns  die  Gelassenheit  und  Sicherheit  aus  dem  Bauprogramm  abhanden  kam ; 
diese  ist  es,  auf  die  uns  das  englische  Vorbild  deutlich  hinweist.  So  hängen 
alle  außen  sichtbaren  Vorzüge  mit  tieferliegenden  Eigenschaften  zusammen. 

Muthesius  schließt  seine  Betrachtungen  mit  den  Erörterungen  jener 
Einrichtungen,  welche  wir  in  das  Gebiet  der  Gesundheitstechnik  verweisen. 
Gerade  dieses  Gebiet  ist  es,  welches  bis  vor  kurzem  unbestritten  von 
englischen  Kräften  beherrscht  wurde  und  bei  uns  schon  unter  englischem 
Einfluß  stand,  bevor  auch  eine  ästhetische  Einwirkung  zu  verzeichnen  war. 

,,Die  augenscheinlichen  Vorzüge  des  englischen  Hauses  liegen  in  der 
strengen  Betonung  des  gesundheitlich  Zuträglichen“,  sagt  der  Autor  in 
seinem  Schlußwort  und  versteht  dabei  sowohl  die  körperliche  wie  die 
geistige  Gesundheit.  Es  gilt  ja  auch  vom  Hause  das  alte  lateinische  Wort, 
das  für  den  Menschen  einen  gesunden  Leib  fordert,  damit  eine  gesunde 
Seele  darin  wohnen  könne. 

Den  größten  Wert  findet  daher  auch  Muthesius  in  der  strengen  Sach- 
lichkeit des  englischen  Hauses,  mit  der  die  spezifisch  englischen  Bedürfnisse 
befriedigt  und  ausgedrückt  sind.  Diese  Sachlichkeit  auch  für  unseren  Haus- 
bau zurückzuerobern,  ist  das  Ziel  und  Streben  aller  aufrichtigen  Freunde 
und  Ausübenden  der  Baukunst.  Ein  schlagendes  und  treffendes  Beispiel  ist 
aufmunternd  und  fördernd  und  darum  kann  ein  sorgfältiges  Studium  des 
englischen  Hauses  und  speziell  seiner  Darstellung  durch  Muthesius  allen  an 
diesen  Fragen  Beteiligten  warm  empfohlen  werden.  Sie  sollen  ja  auf  diesem 
Umwege  nur  zur  Heimat  selbst  zurückgeführt  werden,  in  der  so  viele  vor- 
treffliche Leistungen  vorhanden  sind  und  so  gründlich  übersehen  werden, 
wo  sie  am  anregendsten  sein  könnten. 
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FRANK  BRANGWYNS  DEKORATIONEN 
FÜR  DEN  ENGLISCHEN  SAAL  DER  INTER- 
NATIONALEN AUSSTELLUNG  IN  VENEDIG 
VON  P.  G.  KONODY-LONDON 

ERR  Bing,  der  weitsichtige  Pariser  Kunstkenner, 
wandte  sich  bereits  vor  mehr  als  zehn  Jahren, 
da  Frank  Brangwyn  in  seinem  englischen  Vater- 
lande nur  den  Eingeweihten  als  talentierter 
junger  Maler  bekannt  war,  an  ihn  behufs  der 
dekorativen  Ausschmückung  des  damals  neu 
erbauten  Ausstellungshauses  ,,L’Art  Nouveau“ 
in  der  Rue  de  Provence.  Heute  ist  Brangwyn 
Associate  der  Royal  Academy,  wird  als  leiten- 
der Maler  Englands  in  dekorativen  Dingen 
anerkannt,  und  wenn  es  sich  um  irgend  eine 
wichtige  derartige  Aufgabe  handelt,  ist  es  ganz  selbstverständlich,  daß  sich 
aller  Welt  Augen  auf  dieses  außergewöhnlich  originelle  und  früh  zur  Blüte 
gelangte  Talent  richten,  welches  in  England  heute  schon  die  Stelle  einnimmt, 
die  dem  französischen  Maler  Puvis  de  Chavannes  in  seinem  Lande  erst  so 
spät  im  Leben  zu  teil  wurde. 

Allerdings  kommt  dabei  das  Verhältnis  zwischen  Angebot  und  Nach- 
frage ins  Spiel.  Puvis  war  schließlich  nur  einer,  wenn  auch  der  größte 
unter  vielen;  Brangwyn  steht  in  seinem  Lande  und  zu  seiner  Zeit  fast  allein. 
So  war  es  denn  beinahe  selbstverständlich,  daß  die  Dekoration  des  eng- 
lischen Saales  der  internationalen  Ausstellung  in  Venedig  diesem  Künstler 
anvertraut  wurde. 

Frank  Brangwyn  ist  ein  wahrer  Künstler  und  als  solcher  weiß  er  den 
Grundbedingungen  einer  derartigen  Aufgabe  Rechnung  zu  tragen.  Ein  Aus- 
stellungsgegenstand, sei  es  ein  Gemälde,  eine  Statue  oder  ein  Erzeugnis 
des  Kunsthandwerks,  will  die  Aufmerksamkeit  auf  sich  lenken  und  muß  so 
angeordnet  werden,  daß  das  Auge  des  Beschauers  davon  angezogen  wird, 
ohne  daß  das  Nachbarstück  davon  leidet.  Die  Dekoration  des  Ausstellungs- 
raumes dient  dazu,  die  diversen  Objekte  harmonisch  zusammenzuhalten, 
krasse  Gegensätze  auszugleichen  und  zu  vermitteln  und  einen  dem  Auge 
gefälligen,  mehr  oder  weniger  neutralen  Hintergrund  zu  bilden,  dessen  man 
erst  nach  einiger  Zeit  gewahr  wird. 

Dieser  Hintergrund  soll  für  Auge  und  Nerven  beruhigend  wirken.  Fällt 
er  sofort  bei  Betreten  des  Saales  auf,  so  ist,  was  auch  immer  sein  Gedanken- 
und  Kunstinhalt  sein  mag,  sein  Zweck  verfehlt.  Die  Dekoration  wird  unter 
solchen  Umständen  in  erster  Hinsicht  selbst  Ausstellungsobjekt,  anstatt 
bescheiden  zurückzutreten  und  den  anderen  Gegenständen  zu  erhöhter 
Wirkung  zu  helfen.  Je  malerischer  nun  die  Dekoration  gehalten  wird,  desto 
schwieriger  wird  es,  dieser  Grundbedingung  Rechnung  zu  tragen,  ganz 
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abgesehen  von  der  rein  mensch- 
lichen und  ziemlichnaheliegenden 
Versuchung,  sich  den  Lohn  so 
vieler  künstlerischer  Bemühung, 
die  Bewunderung  und  den  Beifall 
des  Publikums  zu  erwerben. 

Die  zum  ästhetischen  Erfolge 
des  Dekorationsplanes  nötige 
Selbstverleugnung  ist  nicht  das 
geringste  Verdienst  der  Brang- 
wynschen  Arbeit,  welche  den  Ge- 
genstand dieses  Berichtes  bildet. 

Den  Kern  des  Ganzen  liefern  na- 
türlich die  hier  abgebildeten  figu- 
ralen  Paneels,  die  jedoch  mit  ihrer 
einfachen  und  geschmackvollen 
Fassung  so  intim  verbunden  sind, 
daß  es  fast  grausam  erscheint,  sie 
davon  loszulösen.  Ein  ruhiges, 
neutralbraunes  Papier  bedeckt 
die  Wandflächen,  welche  durch 
einfache  Pilaster  aus  lichtgrauem 
Eichenholz  gegliedert  sind.  Es 
muß  wohl  hier  erwähnt  werden, 
daß  bei  der  ganzen  Ausstattung 
des  Raumes  den  sehr  bescheidenen  Geldmitteln  Rechnung  getragen  wer- 
den mußte,  die  dem  Komitee  zur  Verfügung  standen.  Die  Türöffnungen 
haben  eine  architektonische  Fassung  im  modernen  Stile  und  sind  mit  Vor- 
hängen aus  ganz  billiger  Leinwand  von  hellgrau-gelber  Farbe  versehen. 
In  der  Mitte  des  Raumes  steht  ein  architektonisch  gegliederter  Sockel 
für  eine  schöne  Bronzefigur  von  Goscombe  John,  umgeben  an  den  vier 
Ecken  von  in  Kübel  gepflanzten  gestutzten  Lorbeerbäumen.  Zwei  kleine 
Tische  und  vier  Lehnbänke  vervollständigen  das  Mobiliar,  welches  aus  dem- 
selben grauen  Eichenholze  gearbeitet  ist,  wie  die  Wandpilaster  und  Tür- 
pfosten. 

Um  den  ganzen  Raum  zieht  ein  Fries,  welcher  der  Paneelierung  der 
Wände  entsprechend  in  Felder  geteilt  ist.  Die  Füllung  der  Seitenfelder  ist 
von  schöner  mattblauer  Farbe.  In  der  Mitte  jeder  Wand  sind  die  vier  dekora- 
tiven Paneels  von  Frank  Brangwyn,  von  dem  übrigens  der  ganze  Plan  der 
Ausstattung  herrührt.  So  bilden  die  figuralen  Darstellungen  keinen  durch- 
laufenden Fries,  sondern  bildartige  Unterbrechungen  des  blauen  Bandes 
unter  der  Decke.  Die  zwei  langen  Paneels  stellen  Ausgrabungen  und 
Metallgießerei  vor,  die  schmäleren  Schmiede  und  Töpfer  bei  der  Arbeit.  Der 
Farbenplan  ist  durchwegs  derselbe  und  beruht  mit  Rücksichtnahme  auf  die 


294 


Frank  Brangwyn,  „Schmiede“ 


Übrige  Dekoration  des  Raumes  auf  Varianten  von  Blau,  Braun  und  abgetöntem 
Orangegelb. 

Die  Darstellungen  selbst  sind  typisch  für  Brangwyns  gesunde  und 
durchaus  logische  Auffassung  der  modernen  dekorativen  Malerei,  Sie  wirken 
vor  allen  Dingen  zuerst  als  fein  abgestimmte  Farbenmassen.  Dann  bemerkt 
man  den  rhythmischen  Schwung  der  Linien.  Der  Inhalt  kommt  erst  in  letzter 
Hinsicht  in  Betracht. 

Es  sind  dies  eben  keine  Bilder,  sondern  Dekorationen.  Um  diese  sinn- 
gerechte Abstufung  des  visuellen  Eindruckes  zu  erreichen,  ist  es  unbe- 
dingt notwendig,  alles  zu  vereinfachen,  zu  verallgemeinern,  universell  und 
nicht  individuell  zu  gestalten.  Diese  Schmiede  und  Töpfer,  Schmelzer 
und  Gräber  gehören  keiner  Zeit,  keinem  Lande  an.  Sie  sind  Verkörper- 
lichungen  gewaltiger  Kraft  und  bringen  uns  die  Würde  der  Arbeit  vor 
Augen, 

Das  sind  weder  tiefsinnige  Allegorien,  die  uns  einladen,  dem  verbor- 
genen Sinne  nachzugrübeln,  noch  historische  Darstellungen,  deren  archäo- 
logische Details  uns  den  Schlüssel  der  Periode  liefern.  Nichts  Bildmäßiges, 
nichts,  was  die  Aufmerksamkeit  von  der  Gesamtwirkung  ablenkt!  Nur 
Farbenmassen  und  Linienarrangements,  welche  in  ihrer  Gesamtheit  mensch- 
liche Kraft  und  die  Macht  kooperativer  Arbeit  ausdrücken. 

Darin  ist  Brangwyn  eminent  modern.  Die  Tendenz  seiner  Kompositionen 
ist  beinahe  sozialistisch:  eine  Glorifikation  der  Körperarbeit,  durch  welche 
uns  alle  die  Wohltaten  vorgeführt  werden,  für  die  wir  der  Arbeitsklasse 


Frank  Brangwyn,  „Ausgrabungen' 
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zu  danken  haben.  Und  dabei  denkt  man  mit  Grausen  daran,  was  wohl 
erfolgen  könnte,  wenn  die  Summe  an  Kraft,  welche  in  diesen  brutalen 
Gestalten  gesammelt  ist,  sich  von  dem  Betrieb  der  veredelnden  Arbeit 
gegen  das  vorherrschende  soziale  System  wenden  würde.  Durch  das  Ganze 
geht  ein  fast  grausiger,  elementarer  Zug. 

Über  derartige  Betrachtungen  mag  der  Künstler  selbst  wohl  lächeln, 
sich  vielleicht  sogar  ein  wenig  ärgern ! Denn  danach  hat  er  wahrlich  nicht 
mit  bewußter  Absicht  gestrebt.  Brangwyn  ist  kein  Tendenzmaler.  Ich  habe 
häufig  Gelegenheit  gehabt,  mit  ihm  über  dekorative  Malerei  im  allgemeinen 
und  speziell  über  seine  eigenen  Arbeiten  zu  sprechen  und  mich  davon  zu 
überzeugen,  wie  sehr  ihm  in  der  Theorie  alles  Didaktische  und  Tendenziöse 
in  der  Kunst  verhaßt  ist.  Bei  der  Dekoration  eines  Gebäudes  oder  Innen- 
raumes handelt  es  sich  ihm  einzig  und  allein  um  eine  dem  Baustil  streng 
angepaßte  Ausschmückung  in  Farben  und  Linien.  Was  sich  dann  im  Laufe 
der  Ausführung  noch  einschleicht,  entspringt  mehr  dem  Unbewußten,  als 
dem  Verstände. 

Brangwyn  ist  kein  Sozialist.  Vielleicht  sträubt  sich  sogar  sein  Wollen 
und  Denken  gegen  das,  was  seine  Hand  ausdrückt.  Und  deshalb  wäre  es 
gewagt,  aus  diesem  kleinen  Bilderzyklus  Schlüsse  auf  eine  allgemeine  Ten- 
denz zu  ziehen.  Die  Dekorationen  für  die  Ausstellung  in  Venedig  stehen 
jedoch  nicht  vereinzelt  da.  Sie  sind  nur  die  letzte  und  klarste  Äußerung  eines 
Zuges,  der  sich  seit  einigen  Jahren  in  der  überwältigenden  Mehrzahl  der 
Gemälde  Frank  Brangwyns  verfolgen  läßt. 


DIE  SAMMLUNG  V.  PANNWITZ  (MÜNCHEN)  ho- 
VON  R.  FREIH.  VON  SEYDLITZ  b» 


M schwersten  ist,  des  Besten  Lob  zu  singen.  Am 
allerschwierigsten,  darf  man  hinzusetzen,  da,  wo 
es  sich  um  Dinge  handelt,  die  nicht  die  Menge, 
sondern  nur  die  Wenigen  angehen.  Für  solche 
allein,  für  wahrhafte  Kenner  und  wirkliche  Ver- 
ehrer der  Kunst,  ist  von  je  gesammelt  worden, 
wenn  anders  der  Sammler  und  das  Seinige  von 
der  echten  Art  waren.  Je  vornehmer  aber  eine 
Gesellschaft  ist,  desto  seltener  wird  der  Fall  sein, 
daß  sie  sich  nicht  schon  alle  kennen.  Es  wird 
daher  im  folgenden  dem  Leser  mancherlei  wieder 
begegnen,  dessen  Ruf  schon  zu  ihm  gedrungen  ist,  dessen  Abbild  er  wie 
einen  alten  Bekannten  begrüßen  kann.  Aber  der  Umstand,  daß  alle  diese 
ganz  einzigartigen  Meisterwerke  in  einer  Hand,  in  einer  Sammlung  ver- 
einigt sind,  verleiht  ihnen  einen  erhöhten  Reiz. 

Herr  Dr.  von  Pannwitz  hat  ein  Prinzip  befolgt  — das  Beste,  was  es 
gegeben  hat  und  geben  wird  — und  dieser  Prinzipientreue  verdankt  er,  ver- 
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Frank  Brangwyn,  „Töpfer“ 


dankt  die  Welt  der  Sammler  und  Kunstfreunde  die  geradezu  einzigartige 
Abrundung  dieses  kleinen  aber  kostbaren  Privatmuseums.  Der  feinsinnige 
Kenner  nahm  von  Anfang  an  nur  das  Allerbeste,  unzweifelhaft  Bezeugte, 
Besterhaltene  auf;  aber  nicht  genug  damit,  er  schaltete  zugleich  das  bloße 
Raritätenwesen  gänzlich  aus  und  verlangte  statt  dessen  Schönheit,  das 
heißt  effektiven  Kunstwert  — einen  Wert  also,  der  die  Zeiten,  die  Moden 
und  „Richtungen“  überdauert.  Daher  auch  der  glänzende  Erfolg  der  Bestre- 
bung: eine  wundervolle  Harmonie  neben  dem  außerordentlichen  Wert  — 
das  Schönste  ist  hier  einmal  wahrhaft  „unter  sich“  und  das  gibt  einen  herr- 
lichen, seltenen  Akkord. 

Der  Zahl  nach  umfaßt  die  Sammlung  etwas  über  500  Stück.  Hievon 
entfällt  die  Hälfte  auf  Porzellan,  und  unter  diesem  wieder  der  größte  Teil 
auf  Alt-Meißen,  und  zwar  auf  dessen  klassische  Periode,  die  etwa  mit  dem 
Jahre  1725,  nachdem  Herold  die  Schwierigkeiten  der  Farbentechnik  über- 
wunden hatte,  beginnt,  in  dem  ersten  Jahrzehnt  der  Tätigkeit  des  1730 
berufenen  Kändler  ihren  künstlerischen  Höhepunkt  erreicht  und  schon  zwei 
Jahrzehnte  vor  der  Berufung  Aciers,  also  um  das  Jahr  1750,  ausklingt.  — An 
diese  zarten  Kostbarkeiten  reiht  sich  eine  Anzahl  der  wertvollsten  Majoliken, 
Bronzen,  Schnitzereien,  Bijoux,  Stickereien  und  Stoffe  an,  wie  man  sie  in 
solcher  Auswahl  und  Vollendung  kaum  irgendwo  beisammen  sehen  kann. 
Außergewöhnlich  reich  und  prunkvoll  ist  das  deutsche  Renaissancesilber 
des  XVI.  und  beginnenden  XVII.  Jahrhunderts  vertreten,  so  daß  Dr.  Ernst 
Bassermann-Jordan  nicht  Unrecht  hat,  wenn  er  in  seinem  Geleitwort  zu 
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Sammlung  v.  Pannwitz,  Vasen  (Meißen) 


dem  kürzlich  über  die  Kollektion  von  Pannwitz  erschienenen  Prachtwerk* 
die  Sammlung  nicht  nur  wegen  ihrer  Porzellanbestände  sondern  auch 
infolge  ihres  Reichtums  an  Renaissancesilber  ersten  Ranges  als  die  wirkungs- 
vollste Ergänzung  des  Bayerischen  Nationalmuseums  bezeichnete.  — Alles 
dies  ist  auf  Kaminen,  italienischen  und  französischen  Möbeln,  inmitten 
farbenprächtiger  Wandteppiche  verteilt,  deren  diskrete  Farbenglut  die 
Räume  wohnlich  belebt.  Durch  diese  ebenso  geschmackvolle  wie  zwanglose 
Anordnung  erhält  das  Ganze  eine  persönliche  Note  von  intimster  Wirkung. 

Indem  wir  in  Wort  und  Bild  dem  Leser  nur  eine  kleine  Auswahl  der 
Schätze  hier  vorführen,  verzichten  wir  insbesondere  auf  die  Beschreibung 
manches  bedeutenden  Stückes,  welches  dem  Kunstfreund  ohnehin  bereits 
durch  die  ,, Renaissance- Ausstellung  in  München“  (1900),  durch  die  ,, Aus- 
stellung Europäischen  Porzellans“  im  Berliner  Museum  1904,  beziehungs- 
weise durch  die  sich  an  diese  anschließenden  zahlreichen  Publikationen** 
genügend  bekannt  geworden  ist. 

Wir  beginnen  mit  den  Kunstwerken  von  Porzellan.  Die  schon  in  Hirths 
Formenschatz  (1904,  Nr.  24)  gewürdigte  Standuhr,  welcher  der  Kenner 

* „Die  Sammlung  von  Pannwitz,  München.  Kunst  und  Kunstgewerbe  des  XV.  bis  XVIII.  Jahrhunderts.“ 
München,  Verlag  von  Hugo  Helbing,  1905.  Mit  104  Lichtdrucktafeln,  63  Textabbildungen  und  81  Seiten 
beschreibendem  Text.  Großfolio. 

**  Die  bedeutendste  ist  wohl:  A.  Brüning  u.  A.  ,, Europäisches  Porzellan  des  XVIII.  Jahrhunderts“, 
Berlin  1904. 
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Sammlung  v.  Pannwitz,  Figur  von  der  Kändlerschen  Standuhr;  Spanisches  Musikantenpaar  (Meißen) 

unschwer  die  Hand  Herolds  ansieht  (Entstehungszeit  1725 — 30),  bestrickt 
auch  den  Nichtkenner  durch  die  Eleganz  und  Leichtigkeit,  mit  der  die 
wuchtigen  Formen  der  Regence  hier  gemeistert  werden.  Der  Aufbau  ist 
kühn,  die  ihn  belebenden  Chinoiserien  sind  von  ansprechendster  Grazie,  die 
Farben  gesättigt  und  tief.  Zu  den  kostbarsten  Nummern  der  Sammlung  zählt 
eine  weitere  Pendüle  (ehemals  im  Besitze  des  Prinzen  Gustav  von  Koburg), 
deren  Unterbau,  von  edelster  französischer  Bronze,  rückwärts  durch  eine 
Ruine,  seitwärts  durch  einen  Wasserfall  abgegrenzt  und  durch  eine  drei- 
köpfige Porzellangruppe  sowie  eine  Einzelfigur  belebt  wird.  Die  ziemlich 
pikante,  für  den  bei  Hofe  damals  herrschenden  Ton  sehr  charakteristische 
Darstellung  dürfte  sicher  auf  einen  übermütigen  Vorfall  bei  einer  Hof- 
festlichkeit zurückzuführen  sein,*  welchen  im  Bilde  festzuhalten  eine  Laune 
des  galanten  Königs  dem  Künstler  befahl.  Unsere  Abbildung  bringt  lediglich 
die  von  Kändler  prachtvoll  modellierte  Einzelfigur,  von  der  eine  Wieder- 
holung nicht  bekannt  ist.  Die  dritte  der  reizenden  Uhren  stellt  einen  reich 
mit  duftig  fein  gearbeiteten  Porzellanblumen  geschmückten  Baum  dar,  vor 
dem  ein  prächtig  modellierter  und  ebenso  farbig  bemalter  Hahn  steht;  auch 
er  entstammt  der  Meisterhand  Kändlers.  Besonders  lebendig  und  frisch  in 
Bewegung  und  Farbe,  ist  dieses  köstliche  Stück  noch  dadurch  im  Werte  er- 
höht, daß  die  Bronze,  besonders  des  Sockels,  eine  unzweifelhaft  französische 
Arbeit  des  XVIII.  Jahrhunderts,  zu  den  besten  gehört,  die  sich  in  der  Samm- 
lung befinden.  Unter  den  Vasen  sind  es  besonders  zwei  köstliche  Paare  aus 
Meißens  Frühzeit  (um  1730,  Marke  A.  R.)  von  sehr  vornehmer  Form.  Zwei 


* Vergleiche  „Die  Sammlung  von  Pannwitz“,  Seite  8o. 
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haben  den  schönsten  hellgelben  Fond,  zwei  einen  zarten  blauen.  Die  Malerei 
ist  von  unübertrefflicher  Feinheit  und  Harmonie.  Diese  Vorzüge  und  die 
Seltenheit  des  Modells,  das  sogar  im  Dresdener  Johanneum  fehlt,  stempeln 
die  Vasen  zu  Perlen  der  Sammlung.  Sie  stammen  aus  der  Kollektion  des 
Konsuls  Guttmann  (Berlin)  und  sind  auf  den  Ausstellungen  zu  Dresden 
igoo,  sowie  zu  Berlin  1904  viel  und  mit  Recht  bewundert  worden. 

Andere  durch  Wert  und  Schönheit  ausgezeichnete  Objekte  besitzt  die 
Sammlung  unter  den  Tierflguren,  die  zum  Teil,  wie  die  hier  wiedergegebenen 
berühmten  Perlhühner  und  die  Eichelhäher,  in  natürlicher  Größe  ausgeführt 
sind.  Eine  Zeitlang  herrschte  ja  bei  dem  königlichen  Auftraggeber  der 
Wunsch,  möglichst  große  Stücke  zur  Ausschmückung  des  ,, Japanischen 
Palais“  in  Dresden  (jetzt  Bibliothek)  zu  erhalten.  Wenn  dies  auch,  besonders 
bei  dem  mißglückten  Versuche  Kändlers,  eine  lebensgroße  Reiterstatue  her- 
zustellen, über  die  natürlichen  Grenzen  des  Schönen  hinausging,  so  ist  bei 
den  hier  zu  besprechenden  Vogelfiguren  jene  Grenze  durchaus  nicht  über- 
schritten. Haltung  und  Bewegung  sowie  die  sorgfältige  naturalistische 
Farbengebung  bewirken  hier  eine  überraschende  Lebenswahrheit.  Zwei 
ebensolche  Perlhühner  befinden  sich  in  Dresden  (Johanneum  und  königliches 
Schloß) ; weitere  Wiederholungen  sind  nicht  bekannt.  Die  einschlägige  Lite- 
ratur bietet  mehrfache  Erwähnungen  und  Abbildungen  der  Prachtstücke,  so 
besonders  A.  Brüning,  ,, Europäisches  Porzellan“,  Berlin  1904,  Tafel  XIII 
(farbig);  vergleiche  auch  K.  Berling,  „Das  Meißener  Porzellan“,  Figur  61; 
Sponsel,  ,, Kabinettstücke“,  Seite  104;  G.  Lehnert,  ,, Das  Porzellan“,  Bielefeld 
und  Leipzig  1902,  S.25.  Diesen  ganz  außerordentlichen  Meisterwerken  reihen 
sich  würdig  die  Eichelhäher  an,  die  zwei  reizende  Pendants  bilden;  auch  sie 
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Sammlung  v.  Pannwitz,  Liebespaar  und  Tänzerfiguren  (Meißen) 


stammen  aus  Meißens  ältester  Periode.  Obwohl  die  Häher  die  Hauptrolle 
spielen,  hat  der  Künstler  ihnen  das  charakteristisch  Unruhige  erst  dadurch 
verliehen,  daß  er  jedem  eine  Zutat  aus  dem  Tierreiche  gab:  dem  einen  ein 
Eichkätzchen,  dem  andern  ein  Nest  mit  kleinen  geflügelten  Bewohnern.  Der 
Beschauer  erlebt  dadurch  sozusagen  eine  Szene  aus  dem  Dasein  der  Wald- 
bewohner mit.  Dergleichen  ist  oft  versucht  worden,  in  minder  klassischen 
Epochen  wohl  öfter;  aber  die  künstlerische  Ruhe,  das  statuarische  Element 
trotz  aller  Beweglichkeit  und  trotz  der  Flüchtigkeit  des  dargestellten  Mo- 
mentes festzuhalten,  das  vermochte  nur  Meister  Kändler.  Die  schönen 
Stücke  stammen  aus  dem  Besitze  der  Marquise  d’Edla  in  Lissabon. 

Aus  der  Kollektion  Bardini  in  Florenz,  beziehungsweise  früher  dem 
Besitz  des  römischen  Fürsten  Rospigliosi  stammen  ferner  die  zwei  köstlichen 
Hähne.  Ihr  Alter  ist  noch  höher  zu  veranschlagen;  der  unverkennbare  Nach- 
klang chinesischer  Vorbilder  besonders  in  der  Zeichnung  der  Federn  und 
der  Gestaltung  des  Kopfes  deuten  auf  Herolds  Zeit;  dies  bestätigt  auch  die 
seltene  Marke  (Merkurstab).  Von  dem  Hauptreiz  dieser  zwei  Figuren,  den 
Farben,  läßt  sich  freilich  durch  keinerlei  wenn  auch  polychrome  Repro- 
duktion ein  Begriff  geben;  Besucher  der  Berliner  Ausstellung  werden  sich 
der  geradezu  prunkenden  koloristischen  Harmonien  erinnern,  die  dem  leb- 
haften Farbenspiele  der  Natur  nichts  nachgeben. 

Ganz  außerordentlich  bedeutungsvoll  sind  ferner  zwei  Rossebändiger, 
ebenfalls  Pendants,  die  wieder  durch  Montierung  auf  ganz  hervorragend 
schöner  Bronze  französischer  Arbeit  erhöhten  Wert  erhalten.  Ja  es  darf 
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behauptet  werden,  daß  diese  Bronzesockel  zu  den  besten  Arbeiten  ihrer  Art 
gehören;  der  wundervoll  edle  Schwung  der  Linien  und  der  meisterhafte,  feste 
und  klare  Schnitt  bezeugen,  daß  hiemit  nicht  zu  viel  gesagt  ist.  Auch  konnte 
nur  ein  Künstler  ersten  Ranges  die  Zeichnung  dieser  Sockel  in  einen  so 
harmonischen  Zusammenfluß  mit  der  Silhouette  der  Gruppen  selbst  bringen. 
Diese  letzteren  (bei  Beding  und  Rosenbaum  abgebildet,  beziehungsweise 
besprochen)  zeugen  ebenfalls  von  großem  künstlerischen  Feingefühl;  denn 
indem  die  Bändiger,  ein  Mohr  und  ein  Türke,  reich  und  tief  gefärbt  und  die 
Pferde  weiß  gelassen  sind,  ist  ein  kräftiger  Gegensatz  zur  Wirkung  gebracht 
und  vor  allem  dem  Porzellan  als  solchem  der  freie  Ausdruck  seiner  Formen- 
sprache gewahrt.  Und  wie  lebhaft  ist  dieser!  Wie  fein  ist  das,  man  möchte 
sagen,  funkelnde  Auge  der  Pferde  modelliert,  wie  charakteristisch  ist  die 
Rasse  auch  der  beiden  Männer  getroffen! 

Andere  hervorragende  Stücke  unter  den  Tierfiguren  sind  zwei  Wiede- 
hopfe, die,  äußerst  charakteristisch  in  Form  und  Farbe,  die  liebevollste 
Sorgfalt  der  Ausführung  erkennen  lassen,  sowie  eine  große  Taube.  Letztere, 
unzweifelhaft  eine  Schöpfung  Kändlers,  glänzt  in  den  diskretesten  hellen 
Farben  und  zeigt  von  dem  feinen  weißen  Haubenköpfchen  bis  zu  den  dick 
und  lang  befiederten  Füßen  eine  ungemein  sichere  Charakteristik. 

Der  Kern  und  Glanzpunkt  der  Porzellansammlung  von  Pannwitz  besteht 
aber  in  der  geradezu  verblüffend  großen  Anzahl  seltenster  und  kostbarster 
Liebesgruppen,  Harlekinszenen,  Krinolingruppen  und  historischer  Szenen. 
Solcher  Kunstwerke  aus  der  ältesten  Epoche,  die  im  letzten  Jahrzehnt  nahezu 
ganz  aus  dem  Kunsthandel  verschwunden  sind  und  von  denen  nur  ganz 
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wenige  staatliche  Sammlungen  das 
eine  oder  andere  Modell  besitzen, 
finden  wir  in  der  Sammlung  von 
Pannwitz  eine  Serie  von  etwa  vier- 
zig Nummern,  fast  ausnahmslos 
von  vorzüglicher  Erhaltung  und 
stets  von  hervorragender  Qualität. 

Unter  den  zahlreichen  Einzel- 
figuren, die  den  Gruppen  an  Selten- 
heit und  Schönheit  der  Modelle  nur 
wenig  nachstehen,  fällt  eine  Serie 
lebensprühender  Harlekins,  die 
Statuette  eines  Kavaliers,  der  als 
Freimaurer  dargestellt  ist,  ein  Ka- 
valier mit  dem  Mops,  sowie  ein 
Paar  tanzender  Frauengestalten 
besonders  durch  die  Schönheit  der 
Linien  und  die  Pracht  der  tiefen 
cloisonneartigen  Farben  auf.  Auch  hier  spricht  wieder  die  früheste  Epoche 
zu  uns.  Die  Dutzendware  der  zweiten  Hälfte  des  XVIII.  Jahrhunderts : Schäfer- 
figuren, Mythologisches,  und  so  weiter,  ist  nur  in  verschwindend  wenigen, 
dann  aber  exquisiten  Exemplaren  vertreten. 

Es  ist  schwer,  auf  beschränktem  Raum  aus  solchem  Reichtum  besonders 
Charakteristisches  auszuwählen.  Zu  den  seltensten  Gruppen  dürfte  indes 
das  Reiterstandbild  August  III.  zählen.  Man  kann  dieses  kleine  Juwel  füglich 
wohl  ein  Standbild  nennen,  denn  die  wundervolle  Abwägung  der  Ver- 
hältnisse von  Reiter  und  Pferd  (letzteres  ist  klein,  weil  es  arabischer 
Rasse  ist)  läßt  das  Minutiöse  vergessen  und  verleiht  dem  Ganzen  einen 
Hauch  monumentaler  Wucht  und  Größe.  Brüning  (a.  a.  O.,  Tafel  XVIII) 
gibt  eine  vorzügliche  farbige  Abbildung  des  in  Berlin  1904  vielbewunderten, 
äußerst  seltenen  Modells. 

Der  Glanz  der  Glasur  auf  dem  Pferd  gibt  den  Glanz  des  Pferdefelles 
trefflich  wieder,  die  Bewegung  ist  lebhaft  und  doch  gehalten  und  sowohl  der 
königliche  Reiter  wie  der  nebenher  laufende  Mohr  sind  von  einer  natürlichen 
Ungezwungenheit,  die  eben  nur  ein  Meister  und  auch  ein  solcher  nur  in 
seinen  glücklichsten  Momenten  zu  Stande  bringt.  Die  königliche  Pracht  der 
Details  wirkt  festlich  und  stolz,  wie  es  dem  prachtliebenden  Fürsten  ziemt, 
ist  aber  trotz  ihres  Reichtums  in  keiner  Weise  überladen.  Eine  große  Zahl 
von  Gruppen  gehört,  der  lebensfrohen  Zeit  entsprechend,  dem  Genre  der 
galanten  und  Liebesszenen  an;  unter  ihnen  nur  einige  der  anmutigsten 
herausgreifend,  sei  zu  allererst  das  spanische  Musikantenpaar  erwähnt. 

Das  äußerst  seltene  Modell  Kändlers  zeichnet  sich  wieder  durch  den 
reichen  Kranz  aller  künstlerischen  Tugenden  des  Meisters  aus.  Die  Anmut 
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der  Form  und  der  Farbe,  die  großartige  Freiheit  der  Bewegung  sowie  die 
meisterhafte  Komposition  machen  dies  Werk  zu  einer  der  schönsten  Perlen 
der  ganzen  Sammlung.  Das  Gleiche  gilt  auch  von  zwei  weiteren  Gruppen, 
ebenfalls  Kändlerschen  Modellen:  dem  Paar  mit  Papagei  und  der  jugend- 
lichen Familie.  In  diesen  beiden  Stücken  ist  besonders  der  zarte  Liebreiz  der 
weiblichen  Figuren  sowie  die  diskrete,  feine  Bemalung  der  Kostüme  hervor- 
zuheben; bei  der  ersten  Gruppe  auch  der  heitere  Übermut  des  als  Harlekin 
kostümierten  Herrn,  bei  der  zweiten  die  ausdrucksvolle,  hingebende  Bewe- 
gung des  Elternpaares. 

Weitere  hervorragende  Gruppen  stellen,  mehrfach  zu  Pendants  ver- 
einigt, Liebespaare  in  verschiedenstem  Kostüm  dar,  so  das  ,,Paar  mit  Bon- 
bonniere“ und  das  ,, Liebespaar  am  Frühstückstisch“;  der  Kavalier  trägt 
hier  den  Freimaurerschurz  und  scheint  sich  durch  glühende  Zärtlichkeit 
gegen  seine  Dame  auf  die  durch  den  Orden  gebotene  allgemeine  Menschen- 
liebe einzuüben.  Die  Sammlung  besitzt  noch  einige  Freimaurerfiguren,  so 
besonders  die  berühmte  Kändlersche  Gruppe  eines  ,, Bruderpaares  vor  dem 
Globus“,  die  in  den  meisten  Werken  einschlägiger  Fachliteratur  erwähnt 
und  von  der  nur  eine  Doublette  (im  Ansbacher  Schloß)  bekannt  ist.  Die 
Figur  des  stehenden  Kavaliers  weist  eine  gewisse  Ähnlichkeit  mit  August  III. 
auf,  der  sich  bekanntlich  sehr  gern  in  Porzellan  porträtieren  ließ.  Der  groß- 
zügige, nahezu  monumentale  Charakter  der  Komposition  dieses  inter- 
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essantenKulturbildesistbereits  von 
Brüning  (a.  a.  O.,  S.  XXIV)  her- 
vorgehoben worden.  Ihm  schließt 
sich  Koch  V.  Berneck  unter  treff- 
licher Skizzierung  der  Eigenart 
Kändlerscher  Modellierweise  an. 
(Vergleiche  „Leipziger  Illustrierte 
Zeitung“,  1905,  S.  390.) 

Fernere  Modelle  desselben 
Meisters  sind:  das  ,, chinesisch 
kostümierte  Paar  in  einer  Rokaille- 
laube“,  nach  einem  französischen 
Stich  von  Pater,  in  dieser  Zeit- 
schrift bereits  früher  abgebildet; 
ein  reizendes  ,, Tänzerpaar  mit 
Guitarrespieler“  und  sein  Gegen- 
stück: ,, Lautenspielerin  mit  Kava- 
lier“ (beide  bei  Brüning  reprodu- 
ziert) ; ferner  eine  herrliche 
,,Liebesgruppe  im  Kostüm  der 
italienischen  Komödie“.  Endlich 
besonders  die  tragikomische,  dabei 
aber  unzweifelhaft  historische 
Gruppe:  der  „Gichtkranke  mit 
seiner  jungen  Pflegerin“.  Wir 
haben  es  hier  mit  einer  Szene  aus 
der  spätesten  Lebenszeit  August 
des  Starken  zu  tun,  etwa  aus  den 
Jahren  1730 — 33.  Der  gichtkranke 
König  ist  porträtgetreu  wieder- 
gegeben ; Dr.  Rosenbaum  (Euro- 
päisches Porzellan,  in  den  ,, Keramischen  Monatsheften“,  1904)  behauptet 
sogar,  daß  dies  die  einzige  authentische  Porzellanplastik  August  II.  ist,  von 
der  wir  wissen.  Die  Szene  ist  mit  einem  wahrhaft  souveränen  Realismus  aus- 
geführt. Die  Pflegerin  (nach  der  Beschreibung  im  Prachtwerk  des  Königs 
natürliche  Tochter  Gräfin  Orszelska)  kann  sich  trotz  des  Jammergeschreies 
des  Kranken  ersichtlich  nicht  ganz  der  Heiterkeit  erwehren,  obwohl  auch  ver- 
söhnendes Mitleid  aus  ihren  Augen  spricht,  während  sie  den  Verband  am 
kranken  Fuß  erneuert.  Die  Schuhe  des  Kranken  weisen  an  den  Stellen,  wo 
die  schmerzende  Zehe  ist,  Ausschnitte  auf.  Das  kulturgeschichtlich  hoch- 
interessante Modell  ist  öfters  beschrieben  und  abgebildet,  so  bei  Brüning 
und  Beding  (a.  a.  O.). 

Um  aus  der  Reihe  der  ebenso  seltenen  wie  begehrten  Harlekin- 
gruppen wenigstens  einiges  zu  erwähnen,  sei  auf  die  lebensvolle  Kompo- 
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sition  des  maskierten  Kavaliers,  eine  Dame  mit  einer  Wurst  neckend, 
hingewiesen.  Schon  Wilhelm  Bode*  hat  auf  die  große  Bewegung  hin- 
gewiesen, welche  dieses  kleine  Kunstwerk  durchflutet;  dazu  kommt  aber 
noch  der  unendliche  Reiz  der  Farbe. 

Aus  früherer.  Heroldscher  Zeit  stammt  ferner  die  Gruppe,  in  welcher 
Harlekin  und  Amor  in  eine  lebhaft  bewegte  Liebesszene  als  treibende  und 
zurückhaltende  Dämonen  eingreifen;  die  Gruppe  ist  eine  der  verschwindend 
vollständigen  dieses  seltenen  Modells;  meist  fehlt  der  Harlekin.  Die 
reizvolle  Gruppe:  ,, Kavalier  in  SchifTertracht  und  sein  Lieb“  ist  doppelt 
vertreten,  jedoch  in  abweichender  Bemalung  und  mit  zahlreichen  auch 
technisch  bemerkenswerten  Varianten,  die  ebenso  für  die  Vielseitigkeit  des 
Künstlers  als  für  seine  Abneigung  gegen  alles  Schablonenhafte  Zeugnis 
ablegen. 

Das  Gegenstück  dieser  Gruppe:  ,, Kavalier,  seiner  Dame  eine  Meise 
überreichend“,  von  Kändler  im  Jahre  1741  verfertigt  und  von  ihm  selbst  in 
den  Akten  der  Meißener  Manufaktur  mit  Angabe  des  Datums  aufs  genaueste 
beschrieben  (Berling),  darf  vielleicht  als  das  Meisterwerk  dieses  genialen 
Bildners  gelten.  Die  beinahe  stürmische  Bewegung  der  Komposition,  die 
selbst  von  dem  bekannten,  im  Wirbeltanz  sich  drehenden  Paar  (in  der  Samm- 
lung gleichfalls  vertreten)  nicht  übertroffen  wird,  tut  der  Schönheit  der 
Linien  keinen  Abbruch.  Die  Farben  sind  wie  bei  fast  allen  Stücken  dieser 
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Sammlung  vom  tiefsten  Schmelz.  Auch  diese  Gruppe  ist  übrigens  ein  Uni- 
kum; eine  Wiederholung  ist  nicht  bekannt.  Zwei  weitere  reizende  Gruppen, 
Gegenstücke,  jede  unter  einem  Baum,  ein  Schäferpaar  und  ein  elegant 
gekleidetes  Liebespaar,  mögen  hier  den  Beschluß  bilden. 

Auch  unter  den  Krinolingruppen  sind  Meisterwerke  ersten  Ranges. 
Zwei  davon,  Wiederholungen  desselben  Modells,  jedoch  mit  ganz  verschie- 
denem Dekor,  beide  äußerst  reich  und  brillant,  gehören  zu  den  graziösesten 
Konversationsgruppen  jener  Zeit.  Eine  besonders  importante  Gruppe  stellt 
August  III.  in  Unterhaltung  mit  einer  Dame  (Gräfin  Brühl?)  dar,  ist  ein 
Werk  Kändlers  und  weiteren  Kreisen  bereits  durch  Reproduktion  in  Hirths 
Formenschatz  bekannt.  Unzweifelhaft  stammt  das  Werk  aus  der  frühesten 
Regierungszeit  des  Königs ; das  beweist  namentlich  die  später  nicht  mehr 
versuchte  Anwendung  des  Silbers.  Von  ganz  besonderem  Liebreiz  ist  ferner 
eine  Einzelfigur,  „Junge  Dame  mit  Mops“,  deren  riesiger  Rock  das  Feld  für 
wundervoll  feine  Blumenmalerei  ist.  Ebenfalls  mit  einem  Mops  auf  dem 
Schoß  präsentiert  sich  endlich  die  in  fürstlicher  Vornehmheit  thronende 
„Dame,  die  ihrem  schwarzen  Diener  Befehle  erteilt“;  unzweifelhaft  ist  diese 
Figur  Porträt.  — Wieder  eine  andere  Krinolingruppe  von  besonders  brillanter 
Glasur  und  dezenter  Farbengebung  stellt  die  ,, Liebeserklärung  eines  Kava- 
liers“ unter  einem  von  Amoretten  umschwebten  Baum  dar.  ■ — ■ Als  groteskes 
Kuriosum  sei  endlich  noch  der  breitbeinig,  in  weiten  Stiefeln  stehende  ,, Hof- 
narr Johann  Fröhlich“  erwähnt,  dessen  Hosenträger  die  Initialen  J.  F.  und  die 
Jahreszahl  1737  aufweisen.  (Vergleiche  W.  Bode  a.  a.  O.) 

Soviel  von  den  Figuren;  die  anderen  Gegenstände  Meißener  Provenienz 
können  wir  nur  in  noch  flüchtigerer  Weise  andeuten.  Da  fesselt  vor  allem  die 
große  Schmuckkassette  den  Blick,  die  ebenfalls  in  Berlin  ausgestellt  war. 
Sie  erfüllt  besonders  durch  das  figurenreiche,  nach  einem  Stich  von  Pater 
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angefertigte  Gemälde  im  Innern  des  Deckels  (vergleiche  Brüning)  alle 
hohen  Anforderungen,  die  an  Porzellanmalerei  aus  der  besten  Meißener 
Frühzeit  gestellt  werden  können.  Die  reizend  schöne  Komposition  ist  von 
unerreichter  Vollendung  und  vornehmster  Wirkung.  Ein  prachtvoller, 
6i  Zentimeter  hoher  Spiegelrahmen  mit  frei  modellierten  Blumen  und  Palm- 
zweigen auf  reichem  Rokaillewerk  schließt  sich  würdig  an,  desgleichen  ein 
interessantes  Zierstück,  die  Wappen  der  Grafen  Brühl  zeigend,  die  von  drei 
Putten  gehalten  werden ; auch  hier  ist  der  Aufbau  so  luftig  und  doch  so 
harmonisch  gegliedert,  daß  das  kleine  Kunstwerk  für  den  Stil  der  Zeit  vor- 
bildlich genannt  werden  kann.  Ein  sehr  ansprechendes  Modell  ist  auch  das 
zierlich  bemalte  herzförmige  Vexierkännchen  mit  prächtigen  Chinoiserien 
(um  1725),  sowie  eine  Terrine  und  zwei  Kannen  aus  dem  Service,  welches 
August  II.  an  den  Kurfürsten  Klemens  von  Cöln  schenkte.  Von  den  vielen 
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kleinen  Gegenständen  sei  nur  ein  zum  Schmuck  der  Tafel  bestimmtes,  einem 
Miniaturaufsatz  gleichendes  Salzfäßchen,  mit  Figuren  als  Träger,  erwähnt, 
von  dem  eine  Wiederholung  ebensowenig  bekannt  ist  wie  von  dem  noch 
ganz  unter  orientalischem  Einfluß  stehenden  originellen  Räuchergefäß  in 
Form  eines  durchbrochenen  Körbchens  (ehemals  Kollektion  des  Konsuls 
Guttmann). 

Nymphenburg  hat  ebenfalls  reich  beigesteuert.  Wir  erwähnen  nur 
die  aus  der  Kollektion  Hirth  stammende  Liebesgruppe,  bei  der  ein  kleiner 
Amor  gewaltig  und  gewaltsam  in  die  Handlung  eingreift;  den  ,,Amor  als 
Weltbezwinger“,  wohl  eines  der  vollendetsten  Stücke,  die  je  aus  der 
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Nymphenburger  Manufaktur  hervor- 
gingen, sowie  die  ebenfalls  aus  der 
Kollektion  Hirth  stammende  entzückend 
feine  Figur  einer  Dame  mit  Korb- 
flasche. 

Von  Höchst  sei  nur  die  chinesisch 
kostümierte  Gruppe  von  der  Meister- 
hand J.  P.  Melchiors  erwähnt,  die  sich 
besonders  durch  bewundernswerte  Be- 
handlung der  Stoffe  auszeichnet,  worin 
sie  Meißen  wohl  noch  übertrifft.  — Unter 
den  Frankenthaler  Werken  ragt  vor 
allem  die  Statuette  einer  Tänzerin  her- 
vor (Provenienz : Kollektion  Hirth) , die, 
an  sich  ein  entzückendes  Kunstwerk 
voll  Leben  und  Anmut,  noch  ein  be- 
sonderes Interesse  dadurch  erhält,  daß 
wir  in  ihr  das  Porträt  der  berühmten 
Camargo  vor  uns  haben;  die  Zusammen- 
stellung dieser  Figur  mit  einer  Repro- 
duktion des  in  der  Wallace-Kollektion  in  London  beflndlichen  Bildes  der 
Camargo  von  Lancret  beweist  dies  zur  Evidenz  (vergleiche  G.  Brandes- 
O.  Bie,  ,,Das  Ballett  als  Literatur“,  Seite  42  und  50).  Über  das  Figürchen  ist 
seit  jener  Entdeckung  bereits  eine  kleine  Literatur  entstanden.  (Zeitschrift 
des  Mainzer  Altertums -Vereins  1905;  Frankfurter  Zeitung  vom  4.  März  1905; 
Velhagen  und  Klasings  Monatshefte,  etc.) 

Wien,  Berlin,  Fürstenberg,  Fulda  und  Rudolstadt  sind  ebenfalls  charakte- 
risierend vertreten;  von  außerdeutschen  Fabriken:  Capo  di  Monte,  Venedig, 
China,  Chelsea  (mit  einer  Anzahl  reizender  Flacons  in  Vogelgestalt  u.  a.  m.) 
und  endlich  Sevres.  Neben  den  Schalen  und  Tafelzierstücken  ist  es  da  vor 
allem  eine  Bonbonniere  in  Form  eines  maskierten  Frauenkopfes  in  reicher 
Goldmontierung,  die  den  Blick  fesselt;  alles  aber  wird  hier  wieder  über- 
strahlt — an  Wert  wie  an  Schönheit  — durch  zwei  wunderbare  runde 
Schalen  mit  dem  kostbaren  Fond,  „rose  Dubarry“,  Marke  Sevres  1775, 
dessen  zarter  Glanz  von  zierlichen  Kartuschen  mit  Blumen-  und  Frucht- 
stücken unterbrochen  oder  besser  gesagt  gehoben  wird. 


Höchsten  Glanz  entfaltet  die  Sammlung  in  der  großen  Anzahl  von 
Prunk-  und  Tafelgeräten  in  Edelmetall,  meist  vergoldetem  Silber;  aus 
der  langen  Reihe  erwähnen  wir  hier  nur  den  Emdener  Krug  mit  römischen 
Münzen;  den  herrlichen  Doppelpokal  aus  der  Sebalduskirche  in  Nürnberg 
(mit  Meisterzeichen  des  S.  Buhel);  ein  Trinkgefäß  in  Form  einer  Eule  außer- 
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ordentlich  realistisch  zi- 
seliert, das  Fußgestell  in 
Astform  bildet  eine  Pfeife ; 
einen  Deckelpokal  mit 
schöner  Ornamentierung 
in  der  Art  Wechtlins ; eine 
muschelförmige  Bergkri- 
stallschale in  reichster 
Arbeit,  geschmückt  mit 
dem  Doppeladler  des  al- 
ten Deutschen  Reiches; 

einen  Tafelaufsatz  in 
Form  eines  Schiffes,  diese 
meist  süddeutsche  Ar- 
beiten aus  der  zweiten 
Hälfte  des  XVL  Jahr- 
hunderts, denen  sich  ein 
Trinkgefäß  in  der  Form 
eines  Uhus  anschließt. 

Aus  der  Kollektion  Bourgeois  (Cöln)  stammt  eines  der  herrlichsten 
und  seltensten  Stücke,  ein  in  Silber  prächtig  montiertes  venezianisches 
Prunkglas,  dessen  reich  ziselierter  Deckel  einen  ruhenden  Hirsch  zeigt. 

Sehr  merkwürdig  ist  auch  eine  gotische  Kredenzschale  mit  feinem 
Ornament;  trotz  der  Einfachheit  ein  Werk  von  edelster  Form,  seinerzeit 
in  ,,Hirths  Formenschatz“  abgebildet,  italienische  Arbeit  des  XV.  Jahr- 
hunderts, ein  mächtiger,  hoher  Deckelpokal  in  weit  ausgetriebener  Buckelung 
mit  einer  kranzwerfenden  Göttin  als  Spitze,  durchweg  von  feinster  und 
präzisester  Arbeit  (Meistermarke  des  Heinrich  Straub),  neben  dem  sich  ein 
prächtig  geschmückter  und  reich  ziselierter  Nautiluspokal  wohl  sehen 
lassen  kann. 

Ein  kleineres  aber  sehr  stilvolles  Werk  ist  auch  der  Häufebecher  aus 
der  Sammlung  Thewalt  (Cöln)  mit  Meistermarke  des  Erhard  Scherl,  aus  der 
Mitte  des  XVI.  Jahrhunderts. 

Aus  ungefähr  gleicher  Zeit  stammt  auch  der  springende  Hirsch,  Prunk- 
gefäß aus  dem  Besitze  des  Grafen  Andrassy,  Budapest.  Das  Kunstwerk  ist 
von  höchster  Vollendung;  besonders  fesselt  der  lebensvolle,  prachtvoll 
modellierte  Kopf  sowie  der  kalt  emaillierte  Sockel.  Die  Arbeit  ist  süddeutsch, 
aus  dem  XVI.  Jahrhundert;  sie  war,  wie  mehrere  der  hier  erwähnten  Stücke 
igoi  in  der  retrospektiven  Ausstellung  in  München  zu  sehen.  Durch  wunder- 
volle Gravierung  zeichnet  sich  ein  Deckelhumpen  aus,  der  mit  einer  Reihe 
von  Brustbildern  in  Medaillons  geziert,  etwa  von  1535  aus  süddeutscher 
Werkstatt  stammt  und  früher  in  der  Sammlung  Miller  v.  Aichholz  (Wien) 
sich  befand.  Interessante  wertvolle  Trinkgefäße  in  Tierform  (Pferd,  Vogel, 
Eule  und  musizierender  Bär)  waren  in  München  1901  ausgestellt,  des- 
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gleichen  der  aus  „Hirths 
Formenschatz“  bekannte 
Deckelpokal  gotischen 
Stils.  Er  dürfte  spanischer 
oder  italienischer  Herkunft 
sein  und  datiert  aus  dem 
XV.  Jahrhundert;  teilweis 
gegossen  und  ziseliert  und 
ganz  vergoldet  bietet  er 
ein  vorbildliches  Meister- 
werk seiner  Epoche.  Sehr 
bedeutend  ist  auch  das 
kostbare  Reiseservice,  das 
lückenlos  erhalten,  noch 
im  Originaletui  sich  befin- 
det. Das  Porzellan  daran 
ist  ältestes  Meißen,  mit 
zierlichen  Chinoiserien  in 
Goldmalerei;  ähnlicher 
Zierat  in  feinstem  Schliff 
bedeckt  die  schöngeform- 
ten Gläser;  die  Schüsseln,  Platten,  Bestecke  u.  s.  w.,  wie  der  Tafelaufsatz,  sind 
vergoldetes  Silber  und  mit  reichster  Arbeit  verziert,  — ein  Gesamtkunstwerk 
von  vornehmstem  Geschmack.  Es  ist  mit  der  Meistermarke  des  Korn.  Poppe 
versehen  und  um  1710  anzusetzen. 

Von  kirchlichen  Gegenständen  muß  neben  einem  Reliquiarium  in  Kreuz- 
form (italienische  Arbeit  des  XV.  Jahrhunderts,  ehemals  in  der  Sammlung 
Heckscher),  besonders  ein  gotisches  Vortragskreuz  italienischer  oder  franzö- 
sischer Provenienz  hervorgehoben  werden.  Vierzehn  farbenprächtige  Platten 
von  Email  translucide  schmücken  die  in  bourbonische  Lilien  auslaufenden 
Arme  und  den  hochoriginell  gestalteten  und  aufs  reichste  verzierten  Nodus. 
Das  Werk,  durch  den  Adel  der  Linien  und  eine  herrliche  Patina  aus- 
gezeichnet, ist  eines  der  seltensten  Prachtstücke  der  Gotik  und  von  großer 
Formenschönheit. 

Ein  außerordentlich  seltenes  und  schönes  Stück  ist  der  gotische,  mit 
höchst  origineller  Montierung  in  vergoldetem  Kupfer  gezierte  eichelförmige 
Doppelpokal  aus  Zirbenholz,  eine  süddeutsche  Arbeit  des  XV.  Jahrhunderts; 
eine  kleine  Emailplatte  ziert  den  oberen  Teil.  — Von  größeren  Emailarbeiten 
ist  besonders  ein  Maleremail,  Christus  am  Kreuz,  von  Leonard  Limousin, 
bemerkenswert,  und  zwar  sowohl  wegen  der  prächtigen  Farben  wie  der 
markigen  Zeichnung. 

Aus  dem  vorhandenen  Kleingerät  und  Schmuck  heben  wir  zuerst 
zwei  zierliche  Anhänger  hervor,  einen  Salamander  und  einen  Widder; 
letzterer  gleicht  dem  Kleinod  des  Ordens  vom  goldenen  Vließ;  beide  hoch- 


317 


künstlerisch  gearbeitet  und  kostbar 
mit  Monstreperlen  und  Edelsteinen 
geschmückt;  sie  gehören  dem  XVI. 

Jahrhundert  an.  Ebenfalls  hervor- 
ragend ist  das  Dinglingerfigürchen, 
das  einen  reich  geschmückten  Ne- 
ger darstellt,  eine  der  ansprechend- 
sten Arbeiten  des  phantasiereichen 
Dresdener  Künstlers.  Ein  äußerst 
seltenes  Stück  von  vielem  Reiz  ist 
ein  minutiöses  Lederkofferchen  mit 
silbernen  Beschlägen,  vermutlich 
Behälter  für  ein  Brautgeschenk.  Es 
ist  schon  wegen  seiner  rein  gotischen 
Verzierungen  ins  XV.  J ahrhundert  zu 
setzen.  Wie  dieses  Kofferchen,  so 
kommt  auch  eine  reizende  Bonbon- 
niere aus  Frankreich,  aus  der  ZeitLud- 
wig  XVI.  In  Blutjaspis  geschnitten, 

weist  sie  äußerst  zarte  Goldmontie-  Sammlung  v.  Pannwitz,  Herkules  mit  dem  Löwen,  Bronze, 

. , i 1 /-  Italienisch,  XVI.  Jahrhundert 

rung,  ziseliert  und  geschnitten,  auf. 

Die  kleine  Anzahl  der  Bronzen  enthält  eine  Reihe  von  Objekten  aller- 
ersten Ranges.  Die  ,, Venus  mit  dem  Krebs“,  aus  dem  XVII.  Jahrhundert, 
ausgezeichnet  durch  wundervolle  Patina,  ist  französische  Arbeit.  Aus  Venedig 
stammen  ein  paar  prächtige,  scharf  ziselierte  Türklopfer;  aus  Padua  (Riccio) 
ein  Faun  mit  Eimer. 

Sehr  lebendig  spricht  '^auch  das  Büstchen  eines  Kindes  zu  uns; 
von  unvergleichlichem,  höchstem  Wert  aber  ist  die  Büste  eines  jungen 
Mädchens,  welche  kaum  trefflicher  beschrieben  werden  kann  als  mit  den 
Worten  des  Prachtwerkes:  ,,Den  jugendlich  schönen,  edel  geschnittenen 
Kopf,  von  reichem  Haarschmuck  in  der  Anordnung  des  beginnenden  XVI. 
Jahrhunderts  umrahmt  und  mit  einem  Mediceerhäubchen  bedeckt,  zeigt  die 
Büste  auch  in  der  Draperie  des  breit  bordierten  Überwurfs  die  vornehme 
Auffassung  der  klassischen  Epoche.  Nicht  minder  tritt  die  meisterhafte 
Behandlung  in  der  Betonung  der  trotz  aller  Gewandung  voll  zur  Geltung 
kommenden  Körperformen  hervor.“  Diesem  Meisterwerk  schließen  sich 
zwei  kraftvolle  und  sehr  bewegte  Herkulesfiguren:  „Der  jugendliche  Herkules 
mit  den  Schlangen“  und  „Herkules,  den  Löwen  bezwingend“,  gleichwertig 
an;  beide  gehören  dem  XVI.  Jahrhundert  an  und  sind  von  hervorragender 
Ziselierung  und  Patina.  Man  muß  schon  nach  dem  Bargello  gehen,  um  diesen 
Kunstwerken  Ebenbürtiges  zu  finden. 

Auch  unter  den  gemütvollen  deutschen  Skulpturen  der  Sammlung 
befinden  sich  durchaus  bemerkenswerte  Stücke:  der  heilige  Florian  und  der 
heilige  Georg  (schwäbischen  Ursprungs,  Mitte  des  XV.  Jahrhunderts)  sind 


kostümlich , ersterer 
auch  als  lebensvolle 
Porträtfigur,  hochin- 
teressant. Die  bedeu- 
tendste Holzschnitze- 
rei der  Sammlung  aber 
repräsentiert  zweifel- 
los die  Darstellung 
der  Legende  des  hei- 
ligen Eligius,  verglei- 
che ,,Hirths  Formen- 
schatz“, 1905;  „Zeit- 
schrift des  Münchener 
Altertumsvereins“, 
1898).  Wir  lassen  das 
Bildwerk  selbst  re- 
den. Gibt  es  wohl 
etwas  Naiveres  als 
diese  selbstverständ- 
liche Zuversicht  im 
Antlitz  des  Heiligen 
oder  die  hervorbre- 
chende Bewunderung 
in  den  Mienen  und 
der  Bewegung  des 
Kriegers?  — Von  den 
französischen  Skulp- 
turen sei  ein  üppiger 
Frauenakt  (Buxholz, 
XVII.  Jahrhundert) 
sowie  ein  interes- 
santes Relief:  ,,Die  Bekehrung  Sauls“  (um  1500,  Sammlung  Charles  Stein, 
Paris)  erwähnt,  endlich  eine  ungemein  anmutige,  porträtartige  Frauen- 
büste aus  Marmor,  ehemals  im  Besitze  des  Viscount  of  Clifden,  London, 
aus  dessen  Kollektion  übrigens  noch  manches  andere  in  die  hier  skizzierte 
Sammlung  übergegangen  ist.  So  insbesondere  eine  köstliche  Rokoko- 
Standuhr  aus  apfelgrünem  Bein  mit  vollendeter  Bronzemontierung.  Unter 
den  Uhren  hat  auch  das  XVI.  Jahrhundert  Hervorragendes  beigesteuert, 
allerdings  nur  eine  Nummer,  diese  jedoch  von  besonderer  Schönheit  im 
Aufbau  wie  in  der  Ziselierung  der  Goldbronze  und  der  silbernen  Teile 
(Kollektion  James  Gurney,  London). 

Ein  französischer  Schlitten,  gebildet  aus  einer  Muschel  und  einem  Schwan, 
von  zwanglosem,  vornehmem  Bau  (Epoche  Louis  XIV)  und  ein  holländi- 
scher Handschlitten,  ursprünglich  zu  galantem  Gebrauche  beim  Eislauf 
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bestimmt,  versehen, 
ihrem  ursprünglichen 
Zwecke  entfremdet, 
zur  Zeit  im  Heim  des 
Sammlers  die  Funk- 
tionen imposanter 
Jardinieren.  Bei  den 
Möbeln  erwähnt  die 
Beschreibung  im 
Prachtwerk  am  häu- 
figsten die  Kollektion 
Bardini  (Florenz)  als 
Provenienz.  Eines 
der  seltensten  Stücke 
hierunter  dürfte  wohl 
der  Savonarolastuhl 
(florentinisch,  Anfang 
des  XV.  Jahrhunderts) 
sein,  dessen  schlichte, 
bestrickende  Formen- 
schönheit mit  den  we- 
nigen Stühlen  dieser 
Art  im  Kensington- 
Museum  um  die  Pal- 
me ringt,  und  mit  je- 
nen den  Vorzug  un- 
bedingter Echtheit  bis 
zu  den  unbedeutend- 
sten Details  teilt.  Es 
erschien  nicht  ganz 
überflüssig,  diese  an 

sich  selbstverständliche  Tatsache  zu  erwähnen,  da  Italien  und  speziell  Bo- 
logna alljährlich  Waggonladungen  gefälschter  Möbel  des  Quattrocento  und 
Cinquecento,  besonders  auch  nach  Deutschland,  schickt.  Hochoriginell  ist 
auch  ein  Stuhl  mit  Widderköpfen  und  chimärischen  Zutaten  aus  Nürnbergs 
Blütezeit  (um  1520).  Besonders  reich  und  farbenprächtig  muten  zwei  kühn 
geschwungene  Taburetts  mit  reicher  Silberstickerei  auf  rotem  Grunde  an, 
zugleich  sprechende  Zeugen  dafür,  daß  es  in  Italien  auch  zum  Beginn  der 
Barockzeit  noch  wirkliche  Künstler  gab.  Wir  übergehen  die  zahlreichen 
übrigen  Sitzmöbel,  die  schön  geschnitzten  französischen  und  italienischen 
Tische,  eine  Anzahl  ansprechender  Schränke,  um  noch  ganz  flüchtig  eines 
südfranzösischen  und  eines  italienischen  Spiegels  Erwähnung  zu  tun ; beide 
sind  aus  annähernd  gleicher  Zeit  und  doch  grundverschieden  in  Empfindung 
und  Aufbau:  der  französische,  trotz  reichlicher  Zutaten  des  eindringenden 


Sammlung  v.  Pannwitz,  Majolika-Platte  (Deruta) 
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Sammlung  v.  Pannwitz,  Gotische  Schale 


Rokoko,  beinahe  wuchtig  in  der  ausklingenden  Manier  Toros  gehalten, 
der  italienische  förmlich  schwelgend  im  Reichtum  üppiger  und  luftiger  Motive, 
die  durch  raffinierte  Einlagen  von  Ginori-Porzellan  noch  gehoben  werden; 
beide  Kunstwerke  jedoch  von  größter  Eigenart  und  geradezu  vorbildlich  für 
den  Charakter  ihres  Landes  und  ihrer  Zeit. 

Wandteppiche  und  Stickereien  sind  reich  und  in  ganz  hervorragender 
Qualität  vertreten.  Unbestritten  den  ersten  Rang  nimmt  hier  ein  kostbares, 
reichlich  mit  Goldfäden  durchwirktes  Antependium  ein.  Es  ist  eine  herrliche 
Arbeit  aus  der  Mediceerzeit  (etwa  um  1520),  ging  aus  dem  Besitz  des  Mar- 
chese Passano  (Florenz)  in  die  Sammlung  v.  Pannwitz  über  und  findet  sich 
in  ,,Hirths  Formenschatz“  1905,  Nr.  22.  Die  vorzügliche  Erhaltung  läßt  die 
ursprüngliche  Farbenpracht  ungemindert  erkennen;  bewundernswert  ist 
auch  die  sichere,  klare  Zeichnung  der  meisterhaften  Komposition.  Auch 
ein  Brüsseler  Teppich  mit  einer  Gruppe  musizierender  Frauen  muß  rühmend 
hervorgehoben  werden;  das  Kunstwerk  strahlt  gleichfalls  in  seiner  ur- 
sprünglichen Farbenpracht.  Von  drei  Aubussonteppichen  der  Rokokozeit 
sei  besonders  einer  genannt,  der  eine  Landschaft  am  Meer  im  Stile  Claude 
Lorrains  darstellt  und  von  orientalisch  kostümierten  kleinen  Figuren  anmutig 
belebt  ist;  nicht  zu  übersehen  ist  ferner  ein  Tapisseriebild  in  reichem,  silber- 
verziertem Rahmen,  ,, Madonna  mit  dem  Kind“,  von  großer  Farbenschönheit 
aus  der  Zeit  Ludwig  XIV. 

Unter  den  zahlreichen,  seltenen  und  zum  großen  Teil  sehr  frühen  Stoffen 
mögen  lediglich  ein  Paar  Portierenfiügel  aus  herrlich  erhaltenem,  leuchtend 
grünem  Genueser  Sammet  Erwähnung  finden,  ferner  das  wundervolle 
gotische  Pluviale  aus  der  ehemaligen  Sammlung  Dr.  G.  Hirth,  roter 
Burgunder  Sammet  mit  Gold  durchwirkt,  das  Gegenstück  in  der  Sammlung 
Hainauer  (Berlin) ; endlich  vier  köstliche  italienische  Renaissancestickereien, 
von  der  Bekrönung  eines  Baldachins  herrührend,  und  ein  mit  verblüffender 
Beherrschung  der  Technik  in  hohem  Relief  polychrom  gesticktes  Wappen 
(schlesische  Arbeit)  mit  der  Jahreszahl  1596. 
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Klöppelspitze  (Reticella),  ausgeführt  in  Vamberk,  Böhmen 


Die  Majoliken,  mit  denen  wir  unsere  Betrachtung  schließen,  sind  ebenso 
wie  die  Bronzen  in  nur  etwa  zwölf  Exemplaren  vertreten,  aber  dieses  Dutzend 
repräsentiert  die  äußerste  Höhe  der  besten  italienischen  Fabriken  während 
ihrer  Blütezeit  würdiger,  als  die  vielleicht  zehnfache  Anzahl  in  gar  mancher 
staatlichen  Sammlung. 

Vertreten  ist  Deruta,  Caffagiolo,  Faenza,  Gubbio,  Castel  Durante 
und  Urbino  in  je  ein  bis  zwei  Exemplaren.  Die  beiden  großen  Deruta- 
platten  mit  dem  Bildnis  eines  Kriegers,  beziehungsweise  einer  Frau  waren 
die  Kapitalstücke  der  seinerzeitigen  Sammlung  de  Somzee  (Brüssel), 
aus  der  auch  die  beiden  außergewöhnlich  reich  mit  vielfarbigen  Reflets 
geschmückten  Repräsentanten  der  Marke  Faenza  stammen.  Von  allergrößter 
Seltenheit  ist  die  Darstellung  der  Platte  mit  Marke  Castel  Durante.  — Die 
Form  des  entzückenden,  lüstrierten  Gubbio -Kännchens  aus  dem  Quattro- 
cento erinnert  an  die  naive  Schönheit  der  Vase,  die  wir  bisweilen  auf  den 
Bildern  jener  Zeit  mit  der  Darstellung  der  ,, Verkündigung“  bewundern. 
Das  Caffagiolo-Kännchen  endlich  mit  dem  seltenen  Fond  „bianco  sopra 
bianco“  hat  wohl  nur  zwei  Repräsentanten  seiner  Gattung  anzusprechen, 
einen  im  Kensington- Museum,  den  andern  in  der  Wallace- Kollektion. 
Schwelgende  Farbenakkorde  zeichnen  fast  alle  Majoliken  der  Sammlung 
V.  Pannwitz  aus. 


Wir  sind  mit  unserem  flüchtigen  Rundgang  zu  Ende  und  indem  wir  beim 
Verlassen  der  Sammlung  einem  wehmütigen  Gefühl  Raum  geben  — soll 
doch  der  Herbststurm,  der  so  gern  Sammlungen  zerstreut,  auch  diese  in  alle 
Länder  verwehen!  — drängt  sich  die  Frage  auf:  Wann  werden  glückliche 
Umstände  und  feinsinnige  Kennerschaft  sich  wieder  derart  vereinigen,  daß 
ein  so  harmonisches  Ganzes  gelingt? 
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DIE  AKTION  ZUR  HEBUNG  DER  SPITZEN- 
HAUSINDUSTRIE IN  ÖSTERREICH^ 

[ER  als  für  die  meisten  übrigen  Kulturstaaten 
steht  für  Österreich  der  nationalökonomische 
und  sozialpolitische  Wert  der  Hausindustrie.  Die 
meisten  seiner  Kronländer  sind  in  beträchtlichen 
Distrikten  durch  geologische  und  kulturelle  Ver- 
hältnisse aus  der  natürlichen  Ausbreitungssphäre 
der  Großindustrie  mehr  oder  minder  dauernd 
ausgeschaltet  und  umfassen  weite  Territorien  mit 
unergiebigem  Boden,  auf  dessen  wenn  auch  ge- 
ringen Ertrag  in  der  Verwaltung  des  Volksver- 
mögens  nicht  verzichtet  werden  darf.  So  sind 
sie,  wenn  auch  in  verschiedenem  Maße,  nahezu  durchwegs  auf  die  Haus- 
industrie hingewiesen,  die  als  Erwerbsquelle  den  relativ  hohen  Standard  of 
life  in  ihrer  Urproduktion  zurückgegangener  Bezirke  — etwa  früher  blühender 
Bergbaudistrikte  — aufrechtzuerhalten,  die  niedere  Lebenshaltung  kulturell 
rückständiger  Gegenden  zu  heben,  der  Auswanderung  und  der  damit  ver- 
bundenen gänzlichen  Brachlegung  agrikulturell  minderwertiger  Landstriche 
zu  steuern  vermag  und  als  volkspädagogischer  Faktor  den  Familiensinn  zu 
fördern,  die  Proletarisierung  zu  hemmen  und  Länder  mit  geregelter  Arbeit  noch 
schwer  zugänglicher  Bevölkerung  durch  Disziplinierung  von  Arbeitskräften 
allmählich  für  die  Einführung  der  Großindustrie  zu  präparieren  im  stände  ist. 

Wie  sich  auf  die  angedeuteten  geologischen  und  kulturellen  Verhältnisse 
unseres  Vaterlandes  die  Notwendigkeit  der  Pflege  der  Hausindustrie  be- 
gründet, so  basiert  auf  seiner  ethnographischen  Eigenart  nicht  bloß  die 
künstlerische  sondern  auch  die  wirtschaftliche  Superiorität,  deren  sich  der 
Gesamtkomplex  der  Hausindustrie  der  mannigfachen  Völker  Österreichs 
gegenüber  den  Hausindustrien  national  einheitlicher  Staaten  bei  kluger 
Leitung  erfreuen  könnte.  Denn  ganz  abgesehen  von  dem  unvergleichlichen 
Reize  des  unerschöpflich  sprudelnden,  in  seiner  frischen  Ursprünglichkeit 

* Zur  Hausindustrie-Ausstellung  des  k.  k.  Österreichischen  Museums  für  Kunst  und  Industrie. 


Nähspitze,  Entwurf  von  Franziska  Hofmanninger,  ausgeführt  in  Gossengrün,  Böhmen 
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Nähspitze,  Entwurf  von  Mathilde  Hrdlicka,  ausgeflihrt  in  Gossengrün,  Böhmen. 


nicht  genug  zu  hütenden  Schönheitsbornes,  der  aus  den  künstlerischen 
Sonderheiten  der  österreichischen  Völkercharaktere  quillt;  abgesehen  weiters 
von  dem  höheren  Anwerte,  den  die  hausindustrielle  Gesamtproduktion  eines 
Staates  naturgemäß  finden  muß,  wenn  sie  Erzeugnisse  von  geschmacklicher 
Bodenständigkeit  in  solcher  Vielgestaltigkeit  dem  Markte  zu  bieten  vermag: 
in  der  Verschiedenheit  der  technischen  Spezialveranlagungen  der  Haus- 
industrie treibenden  Völker  Österreichs  liegt  auch  die  vom  wirtschaftlichen 
Standpunkte  überaus  wichtige  Gewähr  dafür,  daß,  wenn  die  Laune  des 
Weltmarktes  den  charakteristischen  Erzeugnissen  der  einheimischen  Haus- 
industrie den  Absatz  verweigert  und  seine  Gunst  fremden  Typen  zuwendet, 
die  technische  Mannigfaltigkeit  der  hausindustriellen  Produktionskraft  Öster- 
reichs stets  die  Akkommodierung  an  die  Anforderungen  des  Marktes  zumin- 
dest partiell  gestatten  wird,  daß  — um  eine  praktische  Erläuterung  aus  dem 
Bereiche  der  Spitzenhausindustrie  anzuführen  — die  Spitzenerzeugung  etwa 
Böhmens  dank  ihrer  nationalen  Variiertheit  einer  eventuellen  Schwenkung 
der  Mode  von  der  Guipüre  zur  Tüllspitze  jederzeit  standzuhalten  vermag, 
während  beispielsweise  die  auf  die  einseitig  traditionelle  Reseauspitze  an- 
gewiesene Spitzenproduktion  Nordfrankreichs  in  jammervoller  Weise  zu 
Grunde  gegangen  ist,  als  sich  der  Markt  von  ihrem  exklusiven  Artikel  und 


Klöppelspitze  aus  der  Umgebung  von  Königgrätz,  Entwurf  von  Mathilde  Hrdlicka 
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seinen  typischen  Mustern  abwandte.  Die  hohe  für  die  Gesamtheit  des  Staates 
geltende  Bedeutung  der  Hausindustrie;  die  aus  den  vorstehend  skizzierten 
Argumenten  ökonomischer  Natur  erhellende  Zweckmäßigkeit,  ja  Notwendig- 
keit einer  — bei  aller  Wahrung  partikulärer  Selbständigkeit  — zentralisierten 
Fürsorge  für  die  wirtschaftliche  Entwicklung  der  heimischen  hausindustriellen 
Produktion;  das  dermalen  zu  tiefliegende  Intelligenzniveau  der  in  Betracht 
kommenden  Bevölkerungsschichten,  die  zu  kommerziell  organisatorischer 
und  administrativer  Selbsthilfe  noch  nicht  befähigt  sind ; die  Gefahr  schließ- 
lich, daß  sich  die  Produktion  beim  Mangel  einer  entsprechend  kraftvollen 
Leitung  mit  dem  Zwischenhandel  lohndrückend  und  preisverderbend  ver- 
quicke: all  dies  läßt  es  der  Staatsverwaltung  als  der  berufenen  Schirmerin 
der  wirtschaftlich  Schwachen  als  Pflicht  erscheinen,  mit  aller  Energie,  doch 
ohne  polizeistaatliche  Kleinlichkeit,  nicht  bloß  beratend,  sondern  führend 
die  Hebung  der  heimischen  Hausindustrie  anzustreben. 

Die  immer  engeren  Grenzen,  die  die  Konkurrenz  der  Maschine  um  die 
Hausindustrie  zieht,  gestatten  eine  um  so  größere  Intensität  der  staatlichen 
Schutzaktion  zu  Gunsten  jener  Zweige  der  hausindustriellen  Produktion,  die 
sich  als  lebensfähig  ergeben. 

Eine  Reihe  von  kommerziellen  Argumenten  verweisen  nun  in  dieser 
Hinsicht  in  erster  Linie  auf  das  Gebiet  der  weiblichen  Hausindustrie.  Auf 
diesem  Felde  äußert  sich  ja  im  eminentesten  Maße  der  Einfluß  der  Mode,  die 
— zunächst  stets  Privileg  der  begüterteren  Klassen  — durch  den  ideellen 
Mehrwert  der  Handarbeit  deren  höhere  Kosten  wettzumachen  gestattet. 
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Diese  Kostendifferenz  steht  weiters  auch  bei  manchen  einschlägigen  Massen- 
artikeln in  einem  günstigen  Verhältnisse  zu  der  Verschiedenheit  der  Halt- 
barkeit handgearbeiteter  und  mechanisch  erzeugter  Ware,  so  beispielsweise 
bei  der  wohlfeilen  geklöppelten  Haushaltsspitze,  die  wohl  um  loo  Prozent 
resistenter  und  durchschnittlich  nur  um  40  Prozent  teurer  ist  als  ihre 
maschinellen  Imitationen.  Endlich  kommen  die  niedereren  Lohnsätze  maß- 
gebend in  Betracht,  welche  die  weibliche  gegenüber  der  männlichen  Haus- 
industrie zuläßt;  denn  erstere  kann  stets  auf  das  Maß  des  Nebenerwerbes 
beschränkt  bleiben,  während  der  Mann  bei  mangelnden  örtlichen  Haupt- 
erwerbsquellen genötigt  und  innerhalb  der  Organisation  der  Familie  auch 
befähigt  ist,  den  Haupterwerb  auswärts  zu  suchen. 

Der  sich  hier  bietende  Hinweis  auf  die  Stellung  der  Frau  in  der  Familie 
leitet  zu  den  mannigfachen  soziologischen  Momenten  über,  die  — neben 
kommerziellen  Erwägungen  — die  Förderung  gerade  der  weiblichen  Haus- 
industrie in  den  Vordergrund  des  Interesses  rücken. 

In  Gegenden,  deren  Unergiebigkeit  den  Mann  in  die  weite  Welt 
treibt,  grassiert  unter  der  zurückbleibenden  weiblichen  Bevölkerung  leicht 
begreiflicherweise  ein  besonders  lebhafter  Zug  nach  der  Stadt;  aus  ihm 
ergibt  sich  nicht  bloß  häufig  die  gänzliche  Verkümmerung  der  lokalen 
Landwirtschaft,  sondern  überdies  ein  Mißverhältnis  zwischen  Angebot 
und  Nachfrage  auf  dem  städtischen  Dienstbotenmarkte,  der  lohndrückend 
auf  diesen,  proletarisierend  und  depravierend  auf  die  Landbevölkerung 
zurückwirkt.  Hier  bildet  die  Hausindustrie  den  wohltätigen  Riegel, 
der  den  Gesindenachschub  auf  das  erforderliche  Maß  beschränkt,  das  heil- 
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volle  Band,  das  das  Landmädchen  an  die  Scholle  fesselt,  den  segensreichen 
Schild,  der  sie  vor  demoralisierendem  Erwerbe  schützt.  Die  erfolgreiche 
Einführung  der  Spitzenklöppelei  in  einer  öden  Gegend  des  südlichen  Öster- 
reich, deren  männliche  Bevölkerung  jahrelange  Hausierfahrten  zu  unter- 
nehmen verhalten  ist  und  deren  weibliche  Bevölkerung  der  naheliegenden 
Stadt  ein  traurig  großes  Kontingent  zu  ihrem  Proletariate  zu  liefern  pflegte, 
bietet  hiefür  ein  beredtes,  erfreuliches  Beispiel. 

Aber  auch  wo  der  Mann  im  Schoße  der  Familie  dem  Haupterwerbe 
nachzukommen  vermag,  bewährt  sich  die  weibliche  Hausindustrie  als 
ethisch  fördernder  Faktor  ersten  Ranges.  Durch  die  der  Frau  gebotene 
Erwerbsmöglichkeit  wächst  naheliegenderweise  die  Zahl  der  Heiraten:  so 
hat  sich  in  Burano  bei  Venedig  in  den  dreißig  Jahren  des  Bestandes  der 
dortigen  Spitzenhausindustrie  die  Anzahl  der  jährlichen  Eheschließungen 
verdoppelt,  jene  der  unehelichen  Geburten  von  24  auf  4 vermindert. 

Der  Umstand  schließlich,  daß  der  Fleiß  der  Frau  sich  in  klingende 
Münze  umsetzt  und  daß  sie  bei  aller  Erwerbstätigkeit,  dank  der  leichten, 
schadlosen  Unterbrechbarkeit  der  weiblich-hausindustriellen  Techniken,  der 
Wirtschaftsführung  und  der  Wartung  der  Kinder  ihr  sorgsames  Auge  zu 
widmen  nicht  behindert  ist,  sichert  ihr  jene  würdige  Rolle  im  Familienkreise, 
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deren  sie  in  weniger  gebildeten  Schichten  der  Bevölkerung  zum  Nachteile 
von  Zucht  und  Sitte  sonst  vielfach  entbehrt. 

Bietet  demnach  auf  Grund  wirtschaftlicher  und  moralischer  Argumente 
die  weibliche  Hausindustrie  im  allgemeinen  ein  besonders  dankbares  Feld 
für  fürsorgliche  Pflege,  so  lenkt  unter  den  weiblich-hausindustriellen  Neben- 
erwerbszweigen insbesondere  die  Spitzenerzeugung  in  ausnehmend  regem 
Maße  die  Aufmerksamkeit  auf  sich.  Beweis  hiefür  ist  die  eigenartige 
Erscheinung,  daß  in  den  letzten  Jahren  nahezu  gleichzeitig  in  vier  inter- 
essierten Staaten,  in  Holland,  Belgien,  Frankreich  und  Österreich,  großzügige 
Aktionen  ins  Leben  gerufen  worden  sind,  die  der  Förderung  der  heimischen 
Spitzenhausindustrien  gelten. 

Dieser  frappierenden  Simultaneität  ist  wohl  in  doppelter  Hinsicht  sympto- 
matische Bedeutung  beizumessen:  sie  dürfte  ebensosehr  die  Reformwürdig- 
keit als  die  Reformbedürftigkeit  der  hausindustriellen  Spitzenproduktion  be- 
zeugen. In  ersterer  Beziehung  kommt  sicherlich  vorwiegend,  wenn  nicht  aus- 
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schließlich,  das  schon  weiter 
oben  gestreifte  Verhältnis 
der  Spitzenhausindustrie  zur 
mechanischen  Spitzenerzeu- 
gung in  Betracht,  dem  der 
Fernerstehende  das  ungün- 
stigste Horoskop  zu  stellen 
pflegt.  Nun  aber  dürfte  es  denn 
dochkaum  anzunehmen  sein, 
daß  in  einer  Epoche  der  Hoch- 
blüte wirtschaftspolitischer 
Erkenntnis  an  vier  verschie- 
denen Punkten  Europas  von- 
einander unabhängig  ernst 
durchdachte  Institutionen 
entstünden,  welche  sichkeine 
bessere  Aufgabe  zu  setzen 
wüßten  als  just  dieDanai'den- 
arbeit,  einem  dem  Unter- 
gänge geweihten  Erwerbs- 
zweige künstliches  Leben 
einhauchen  zu  wollen!  Tat- 
sächlich ist  die  Relation 
zwischen  den  beiden  Pro- 
duktionsarten der  Spitze 
keineswegs  die  feindselige, 
die  gemeiniglich  angenom- 
men wird;  ja  in  Frankreich, 
jenem  Lande,  das  auf  beiden  Gebieten  produktiv  und  konsumtiv  am  lebhaf- 
testen engagiert  ist  — man  denke  einerseits  an  die  Hunderttausende  beschäfti- 
gende Handspitzenproduktion  der  südfranzösischen  Departements,  sowie  an 
die  Handelswerte  von  vielen  Millionen  erzeugende  mechanische  Spitzen- 
fabrikation von  Calais  und  andererseits  an  den  immensen  Konsum,  den  Paris 
als  Zentrum  des  internationalen  Modemarktes  dirigiert  — in  Frankreich  also 
dokumentiert  es  sich,  daß  beide  Produktionsarten  wenigstens  auf  dem  Gebiete 
des  Modeartikels  geradezu  aufeinander  angewiesen  sind:  die  leichte  An- 
passungsfähigkeit der  Handarbeit  gestattet  es  nämlich  der  kompliziert 
zuzurüstenden  Maschinenarbeit,  jene  sozusagen  als  Versuchsballon  für  die 
kommende  Moderichtung  zu  benützen;  die  Billigkeit  und  Massenhaftigkeit 
der  mechanischen  Produktion  wiederum  entwertet  aufs  rascheste  die  neuen 
Modekreationen,  die  baldigsten  Ersatz  seitens  der  Handerzeugung  heischen; 
in  diesem  Kreisläufe  der  Mode  fördern  sich  Maschinen-  und  Handarbeit 
wechselseitig.  Als  Beleg  hiefür  diene,  daß  der  hervorragendste  südfranzö- 
sische Handspitzenverleger  gleichzeitig  in  Calais  eine  mechanische  Spitzen- 
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fabrik  betreibt  und  aus 
der  innigen  Verbin- 
dung dieser  zwei  Be- 
triebe für  beide  die 
günstigsten  Resultate 
zu  erzielen  weiß.  Für 
die  Reformbedürftig- 
keit der  derzeitigen  Or- 
ganisation der  Spitzen- 
hausindustrie oder 
richtiger  gesagt  für  die 
Notwendigkeit,  den 
Mangel  einer  derarti- 
gen Organisation  zu 
beheben,  mögen  fol- 
gende typische  Fälle 
aus  dem  praktischen 
Leben  sprechen. 

In  einem  Brüsseler 
Spitzenbazarzahltman 
für  einen  Taschentuch- 
rahmen 20  Franken; 
in  der  Umgebung  von 
Brügge  arbeiten  Scha- 
ren von  alten  Mütter- 
lein an  demselben 
Muster  und  hungern 
bei  einem  Stücklöhne 

von  — 4 V2  Franken ! Eine  reiche  wohltätige  Dame  hatte  in  einer  österreichischen 
Landgemeinde  eine  Erwerbsschule  für  Spitzenklöppelei  gegründet  und  unter 
Aufopferung  bedeutender  Geldmittel  deren  Produktion,  ,,um  glatten  Absatz 
zu  finden“,  stets  erheblich  unter  dem  Selbstkostenpreise  verkauft:  nur  der  sehr 
begreiflichen  Scheu  der  betreffenden  Dame  vor  allzu  großer  Ausbreitung 
dieses  eigenartigen  kaufmännischen  Unternehmens  und  der  gänzlichen 
Regellosigkeit  des  Spitzenmarktes  ist  es  zu  danken,  daß  dieser  humanitäre 
Preisdruck  in  anderen,  wichtigeren  Produktionsdistrikten  nicht  verspürt  wurde. 

In  der  nämlichen  Gegend  geschah  es,  daß  sich  in  einem  Dorf  ein 
fremder  Krämer  niederließ,  der  kaum  je  zuvor  geklöppelte  Spitzen  zu 
Gesicht  bekommen  haben  mochte.  Die  Leute  kamen  zu  ihm,  kauften 
Lebensmittel,  Hausrat  und  Schnittwaren  und  gaben  ihm,  da  sie  kein 
Geld  hatten,  selbstverfertigte  Spitzen  dafür  zum  Pfände.  Wohl  oder  übel 
wurde  der  Mann  binnen  kurzem  zum  Spitzenhändler,  druckte  auf  seine 
Geschäftskarten  das  kühne  Wort ,, Spitzenmanufaktur“,  verkaufte  den  Klöpp- 
lerinnen mit  maßlosem  Profite  den  erforderlichen  Zwirn,  gab  ihnen  für  die 
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fertigen  Spitzen  immer  minderwertigere  Ware,  schließlich  allerhand  unbrauch- 
baren Talmiluxuskram  in  Tausch  und  vertrieb  sein  in  mehr  oder  minder 
aufgedrungenem  Wucher  erworbenes  Spitzenlager  zu  Schleuderpreisen, 
die  jeder  Kalkulation  spotteten. 

In  einem  anderen  inländischen  Spitzenhausindustrie-Bezirke  wiederum — 
dem  quantitativ  bedeutendsten  in  Österreich  — hat  die  Zersplitterung  desVer- 
legertumes  in  Faktoren  und  Subfaktoren  trotz  kläglicher  Lohnsätze  noch  keinem 
der  sogenannten  „Fabrikanten“  gestattet,  irgend  beträchtlichere  Kapitalien  an- 
zusammeln. Dagegen  fließt  der  weitaus  überwiegende  Teil  des  Gewinnes  an 
der  in  hohem  Maße  exportfähigen  Produktion  in  die  Kassen  der  ausländischen 
Zwischenhändler,  die  über  die  zur  Ausfuhr  nötigen  Geldmittel  verfügen. 

In  einem  Kronlande  endlich,  in  welchem  die  Spitzenklöppelei  neu  ein- 
geführt worden  war,  hatte  man  sich  zum  Teile  gerade  auf  jenes  typische 
Genre  geworfen,  das  den  altangestammten  Massenartikel  des  letztgedachten 
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Industriebezirkes  darstellt.  Außer  aller  Fühlung  mit  diesem  stehend,  hatte 
man  Phantasiepreise  herauskalkuliert,  welche  die  dortigen  oft  um  das  drei- 
fache übertrafen  und  begreiflicherweise  den  Absatz  auf  jene  bescheidene 
Gruppe  von  Konsumenten  beschränkten,  die  der  Fremdenverkehr  als  sach- 
unkundige  Touristen  ins  Land  führte. 

Gerade  diese  Zusammenhanglosigkeit  der  einzelnen  spitzenhaus- 
industriellen Produktionsgebiete  Österreichs  und  der  sich  daraus  ergebende 
planlose  innere  Konkurrenzkampf  waren  die  Ursache,  warum  mannigfache 
Spezialaktionen  zur  Förderung  lokaler  Spitzenhausindustrien,  trotz  vielfach 
glücklicher  Detailanlage,  im  großen  und  ganzen  erfolglos  im  Sande  verliefen. 

Um  so  willkommener  mußte  es  demnach  sein,  daß  eine  staatliche 
Zentralstelle,  die  Unterrichts  Verwaltung  im  Einvernehmen  mit  der  Handels- 
verwaltung, die  einheitliche  Förderung  der  gesamten  Spitzenhausindustrie 
Österreichs  energisch  in  die  Hand  nahm. 
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Den  äußeren  Anstoß  hierzu  bot  der  glänzende  künstlerische  Erfolg  der 
modernen  österreichischen  Spitze  auf  der  Pariser  Weltausstellung  des 
Jahres  igoo,  die  innere  Anregung  die  Notwendigkeit  einer  kommerziellen 
Oberleitung  der  über  alle  in  Betracht  kommenden  Kronländer  verstreuten 
staatlichen  Erwerbsschulen  für  Spitzenarbeit,  deren  immer  mehr  anwachsende 
Produktion  geregelte  und  uniforme  Absatzmodalitäten  erheischte. 

Als  administratives  Exekutivorgan  der  Unterrichtsverwaltung  für  diese 
staatliche  Wohlfahrtsaktion  wurde  der  Zentralspitzenkurs  eingesetzt.  Ihm 
gesellte  sich  als  agitatorisches,  kommerziell  und  humanitär  ausübendes, 
künstlerisch  und  technisch  beratendes  Organ  der  zu  diesem  Zwecke  gegrün- 
dete ,, Verein  zur  Hebung  der  Spitzenindustrie  in  Österreich“  bei,  der  sich 
des  Höchsten  Protektorates  Ihrer  kaiserlichen  und  königlichen  Hoheit  der 
durchlauchtigsten  Frau  Erzherzogin  Marie  Therese  erfreut,  zahlreiche 
werktätig  mitarbeitende  Damen,  mannigfache  öffentliche  Institute  und 
Körperschaften  zu  seinen  Mitgliedern  zählt  und  hinsichtlich  des  Umfanges 
seiner  Wirkungssphäre  die  schönsten  stetigen  Fortschritte  zu  verzeichnen 
vermag. 

Einziges  Ziel  der  staatlichen  Aktion  zur  Förderung  der  heimischen 
Spitzenhausindustrie,  als  einer  rein  wirtschaftlichen  und  sozialpolitischen 
Institution,  ist  tunlichste  Hebung  der  Lukrativität  der  Spitzenproduktion 
zu  Gunsten  der  hausindustriellen  Arbeiterschaft. 


333 


Gehäkelter  Kragen,  Entwurf  von  Franziska  Hofmanninger 


Diesem  Ziele  wird  auf  allen  zugänglichen  Wegen  zugestrebt:  auf  didak- 
tischem Wege  — durch  Steigerung  der  qualitativen  und  quantitativen 
Leistungsfähigkeit  der  Arbeiterin;  auf  künstlerisch-technischem  Wege  — 
durch  stete  Produzierung  neuer  günstiger  Muster  und  rechtzeitige  Propa- 
gierung von  der  Mode  begünstigter  Techniken;  auf  kommerziellem  Wege  — 
durch  preisnivellierende  Zentralisation  des  Vertriebes,  durch  Anregung  eines 
erhöhten  Konsums  der  bessere  Löhne  gestattenden  Einzelnware  künstle- 
rischen Charakters,  durch  Anbahnung  der  Einbeziehung  der  österreichischen 
Spitzenerzeugung  in  den  Kreis  der  die  Weltmode  vorbereitenden  Faktoren; 
auf  administrativem  Wege  — durch  tunlichste  Ausschaltung  der  lohn- 
schmälernden Zwischenglieder  zwischen  Produzent  und  Großkonsument, 
die  gerade  bei  dem  revelantesten  Massenartikel  heimischer  Produktion,  der 
präziseste  Kalkulation  erheischenden  ordinären  Haushaltsspitze  von  der 
Arbeiterschaft  besonders  schädigend  empfunden  werden. 

Als  lokale  Exekutivorgane  der  Aktion  in  den  einzelnen  Produktions- 
gebieten fungieren  die  staatlichen  Erwerbsschulen  für  Spitzenarbeit.  Die 
meisten  dieser  Schulen  werden  behufs  engster  administrativer  Angliederung 
an  die  Zentrale  in  kürzester  Zeit  in  Filialen  des  Zentralspitzenkurses  umgewandelt 
werden,  die  zur  Sicherung  eventuell  erforderlicher  Mobilität  als  „Wanderkurse“ 
organisiert  werden.  Weitere  Neuerrichtungen  derartiger  Wanderkurse  in  den 
interessierten  Gegenden  werden  die  Intensität  der  Aktion  stetig  vermehren. 
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Die  primäre  Aufgabe  der  provinziellen  Spitzenschulen  ist  naturgemäß 
die  didaktische:  der  Umstand,  daß  die  völlige  Beherrschung  der  Klöppel- 
technik jahrelange  Übung  voraussetzt  und  diese  — mit  Rücksicht  auf  die 
Volksschulpflicht  — erst  in  einem  Alter  erworben  werden  kann,  in  welchem 
die  Kinder  der  spitzenhausindustriellen  Bevölkerungsschichten  bereits  zur 
Erwerbsfähigkeit  herangezogen  werden  müssen,  bringt  es  mit  sich,  daß  die 
technischen  Kenntnisse  des  spitzenhausindustriellen  Nachwuchses  bei  man- 
gelnder schulmäßiger  Förderung  auf  ein  paar  primitive  Muster  beschränkt 
bleiben,  da  das  Erlernen  jedes  neuen  Musters  eine  Einbuße  am  Verdienste 
darstellt;  zur  Bannung  der  daraus  folgenden  Gefahr  der  Verkümmerung  der 
Hausindustrie  werden  seitens  der  staatlichen  Spitzenschulen  tunlichst  zahl- 
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reiche  Schülerinnenunterstützungen  gewährt,  die  den  Lohnentgang  während 
der  Lehrzeit  möglichst  zu  paralysieren  bestimmt  sind. 

Die  naheliegende  Verwendbarkeit  der  ursprünglich  rein  didaktischen 
Institution  der  staatlichen  spitzenhausindustriellen  Unterrichtsanstalten  als 
Ersatz  für  das  vom  Arbeitslohn  zehrende  private  Faktorentum  stellte  ihnen 
zur  zweiten  Aufgabe  die  kostenlose  Arbeitsvermittlung  auf  dem  Wege  der 
Verteilung  der  von  der  Zentrale  zu  requirierenden  Aufträge  an  die  in  der 
Schule  unter  steter  Aufsicht  der  Lehrerinnen  arbeitenden  jüngeren  Kräfte 


Häkelspitze,  Entwurf  von  Franziska  Hofmanninger 
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Geklöppelter  Kragen,  entworfen  und  ausgeführt  an  der  Landesspitzenschule  in  Zakopane,  Galizien 

und  an  die  der  Schule  nur  als  Hospitantinnen  angehörenden,  im  eigenen  Heime 
gleichzeitig  der  Spitzenarbeit  und  häuslichen  Pflichten  obliegenden  Frauen. 

Die  Notwendigkeit  endlich,  diese  letzteren  zum  Zwecke  der  Arbeits- 
distributierung  und  -kontrolle  häufig  von  den  Lehrkräften  in  ihren  Wohn- 
stätten aufsuchen  zu  lassen  und  der  dadurch  gebotene  nahe  Kontakt  mit  den 
Hausständen  der  Arbeiterschaft  erschloß  den  staatlichen  Spitzenschulen  ein 
drittes  Aktionsfeld,  das  weiteste  und  schönste,  — das  allgemein  kulturelle, 
das  humanitäre  Gebiet:  durch  die  Schule  soll  auf  Haushaltsführung,  Kinder- 
pflege, Krankenwartung  Einfluß  genommen  werden;  durch  die  Schule  soll 
im  ursprünglichen  und  im  übertragenen  Sinne  des  Wortes  frischere  Luft  den 
dumpfen  Arbeitsräumen  zugeführt  werden;  durch  die  Schule  endlich  sollen 
die  Spenden  des  ,, Vereines  zur  Hebung  der  Spitzenindustrie“  an  die  Bedürf- 
tigsten geleitet  werden. 

Das  quantitativ  und  qualitativ  gesteigerte  Erfordernis  an  geeigneten 
Lehrkräften  für  die  stetigzu  vergrößernde  Anzahl  der  in  ihrem  Agendenkreise 
so  wesentlich  erweiterten  provinziellen  Exposituren  des  Zentralspitzenkurses 
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machte  naturgemäß  eine  entsprechende  Ausgestaltung  der  Wiener  Unter- 
richtsanstalt nötig,  die  sich  bislang  darauf  beschränkt  hatte,  befähigte 
Spitzenarbeiterinnen  aus  der  Provinz  zu  höchster  technischer  Leistungs- 
fähigkeit heranzubilden.  Durch  Einbeziehung  erforderlicher  theoretischer 
Fächer  in  den  Lehrplan,  durch  Angliederung  eines  Internates,  in  welchem 
den  mit  besonderer  Sorgfalt  ausgewählten  Frequentantinnen  in  zwangloser 
Form  praktischer  Unterricht  in  Gesundheitslehre,  Erster  Hilfe,  im  Haushalt- 
wesen, in  Gartenpflege,  Gemüsebau,  Geflügelzucht  und  in  Schneiderei,  päda- 
gogische Übung  und  schließlich  allgemeine  Erweiterung  des  geistigen 
Horizontes  geboten  wird,  ward  der  Näh-  und  Klöppelkurs  des  Zentralspitzen- 
kurses in  eine  Spezialbildungsanstalt  für  die  Lehrkräfte  des  spitzenhaus- 
industriellen Unterrichtswesens  transformiert. 

Dieser  ausschließlich  didaktisch-pädagogischen  Institution  ist  eine 
Erwerbsschule  angegliedert,  die  Wiener  Mädchen  und  Frauen  Unterweisung 
und  Arbeit  in  Modetechniken  der  Spitzenbranche  bietet  und  auch  hausindu- 
striellen Produzentinnengruppen  in  der  Provinz  einschlägigen  Erwerb  ver- 
mittelt. In  der  Einrichtung  der  modetechnischen  Erwerbsschule  des  Zentral- 
spitzenkurses und  ihrer  nur  locker  organisierten,  des  schulmäßigen  Appa- 


44 


338 


i»»'V 


,,//<*• 


Häkelspitze,  Entwurf  von  Franziska  Hofmanninger 

rates  entbehrenden  provinziellen  Exposituren  dokumentiert  sich  ein  funda- 
mentales Prinzip  der  zur  Hebung  der  heimischen  Spitzenhausindustrie  ein- 
geleiteten Aktion,  nämlich  die  nachdrücklich  verfolgte  Tendenz,  den  der- 
zeitigen Kreis  der  in  der  Spitzennäh-  und  Spitzenklöppeltechnik  tätigen 
hausindustriellen  Produktionsgebiete,  bis  auf  weiteres  wenigstens,  nicht  zu 
vergrößern,  um  einerseits  die  rund  40.000  Arbeiterinnen,  die  im  Egerlande, 
im  Erzgebirge,  im  Böhmerwald,  in  Ostböhmen,  Schlesien,  Galizien,  Krain, 
dem  Küstenlande  und  Tirol  in  der  Spitzennäherei  und  -klöppelei  mehr  oder 
minder  traditionellen  Erwerb  suchen  und  eine  Jahresproduktion  von  rund  vier 
Millionen  Kronen  repräsentieren,  vor  neuer  inländischer  Konkurrenz,  anderer- 
seits Gegenden,  die  sich,  verlockt  durch  eine  zeitweilige  günstige  Lage  des 
Spitzenmarktes,  um  Einführung  dieser  nur  in  langjähriger  Übung  zur  Lukra- 
tivität  zu  bringenden  Techniken  bewerben,  vor  den  Enttäuschungen  einer 
langen,  unrentablen  Lehrzeit  und  eines  Umschwunges  der  Marktlage  zu 
schützen. 

Derartigen  Gegenden  nun  soll  durch  die  Erwerbsschule  des  Zentral- 
spitzenkurses nach  Tunlichkeit  eine  rasch  zu  erschließende,  allerdings  auch 
minder  stabile  Erwerbsquelle  in  den  spitzenhausindustriellen  Modetechniken 
geboten  werden,  deren  einzelne  Zweige  je  nach  der  augenblicklichen  Richtung 
der  Mode  das  im  speziellen  variierende,  im  generellen  aber  stets  ergiebige 
Arbeitsfeld  von  Tausenden  hausindustriell  tätiger  Frauen  in  den  östlichen 
Departements  Frankreichs  darstellen. 
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Gegenwärtig  steht  in  diesem  zu  den  größten  der  Welt  zählenden  haus- 
industriellen Produktionsdistrikte,  nachdem  die  noch  vor  geraumer  Zeit  vor- 
wiegende Bändchenspitzennäherei  immer  mehr  vom  Modemarkte  verdrängt 
worden  ist,  die  irische  Spitzenhäkelei  in  höchstem  Flore;  dem  verläßlichen 
Beispiele  Frankreichs  folgend,  pflegt  dermalen  auch  die  Erwerbsschule  des 
Zentralspitzenkurses  ausschließlich  die  irische  Häkelspitze.  Diese  Mode- 
technik hat  den  besonderen  Vorteil,  eine  Arbeitsteilung  zu  gestatten:  die 
mühsamere,  besser  entlohnbare  und  sorgfältigere  Überwachung  erfordernde 
Herstellung  des  ,, Grundes“  erfolgt  seitens  der  Frequentantinnen  der  Wiener 
Schule,  während  die  vermittels  dieses  Fonds  zu  größeren  Dessins  zu  ver- 
einigenden „Figuren“  in  den  verschiedenen  Gegenden  von  Niederösterreich, 
Böhmen,  Mähren  und  Tirol  erzeugt  werden,  in  welchen  insbesondere  die 
energische  Initiative  des  ,, Vereins  zur  Hebung  der  Spitzenindustrie“  die 
rasch  zu  erlernende  und  relativ  lohnende  Technik  zu  verbreiten  gewußt  hat. 


Wie  im  vorstehenden  versucht  ward,  in  kurzen  Zügen  Ausgangspunkt, 
Ziel  und  Organisation  der  zur  Hebung  der  heimischen  Spitzenhausindustrie 
eingeleiteten  Aktion  zu  schildern,  so  trachtet  die  gegenwärtig  im  Österreichi- 
schen Museum  veranstaltete  Hausindustrieausstellung  in  ihrer  historischen  Ab- 
teilung, die  wertvollen  einheimischen  Quellen  aufzudecken,  von  welchen  jene 
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Aktion,  neben  entsprechenden  Anregungen  des  Auslandes  und  Schöpfungen 
inländischer  Künstler,  stets  neue  künstlerische  und  technische  Befruchtung 
der  österreichischen  Spitzenhausindustrie  erhofft,  in  ihrer  modernen  Ab- 
teilung, dem  Publikum  in  allgemein  orientierender  Übersicht  deren  gegen- 
wärtige Leistungsfähigkeit  vorzuführen. 

Mit  Bedacht  ist  aus  dieser  Rundschau  — im  Hinblick  auf  seine  allge- 
meine Bekanntheit  — der  landläufige  Idrianer  und  erzgebirgische  Massen- 
artikel ausgeschaltet,  der  mit  seinen  künstlerisch  und  kommerziell  vielfach 
entwerteten,  aber  gut  eingeführten,  praktischen  und  demgemäß  nur 
langsam  zu  ersetzenden  Mustern  das  weitaus  überwiegende  Gros  der  ein- 
heimischen Produktion  bildet  und  den  technischen  Ruf  der  österreichischen 
Spitze  in  aller  Herren  Länder  trägt. 

Wie  auf  jeder  in  den  letzten  Jahren  im  In-  und  Ausland  abgehaltenen 
Ausstellung,  auf  welcher  die  österreichische  Spitze  vertreten  war,  fesseln 
auch  in  der  Hausindustrieausstellung  die  reizvollen  modernen  Dessins  dies- 
mal insbesondere  der  in  großem  Umfange  repräsentierten  Häkelspitzen 
irischen  Charakters,  die  den  zeichnerischen  Kräften  des  Zentralspitzenkurses 
ihre  Entstehung  verdanken:  ist  doch  die  Einführung  modernen  Kunstgeistes 
eines  der  wesentlichsten  Gebiete,  auf  welchem  die  österreichische  Spitze  ihre 
künstlerischen  und  kaufmännischen  Erfolge  anstrebt! 
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Neben  diesen  Modernisierungsbestrebungen  wird  der  Liebhaber  der 
historischen  Spitzenarten  mit  Genugtuung  die  Erfolge  begrüßen,  welche, 
dank  der  Fülle  prächtiger  in  der  Spitzensammlung  des  k.  k.  Österreichischen 
Museums  gebotener  Vorbilder  und  dank  der  Universalität  der  technischen 
Lehrkräfte  der  Wiener  Zentralanstalt,  die  Pflege  der  alten  Genres  in  exakten 
Nachahmungen  antiker  Muster  vorzuführen  vermag. 

Dem  Freunde  nationaler  Kunstweise  werden  die  charakteristischen 
Erzeugnisse  des  Dalmatiner  Hausfleißes,  der  nunmehr  neuer  Belebung  ent- 
gegensieht, und  die  reizvollen,  technisch  in  der  Art  des  Point  de  Lille 
gehaltenen  Tüllspitzen  aus  den  Umgebungen  von  Königgrätz  und  Klattau  be- 
sonders ins  Auge  fallen;  aber  auch  der  Geschmack  der  Damenwelt  wird  sich 
für  dieses  typisch  böhmische  Genre  interessieren,  zumal  es  auf  einer  der 
duftigen  Toiletten  figuriert,  mit  welchen  die  Firma  G.  & E.  Spitzer  die  Aus- 
stellung beschickt  hat. 

Die  zum  Teil  auf  Stoffen  der  Firma  Koppel,  Frisch  & Komp,  wirkungsvoll 
arrangierten  Kopien  moderner  und  klassischer  Kleiderspitzen  französischer, 
belgischer  und  italienischer  Provenienz,  die  in  Galizien  geklöppelten 
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Duchessespit2en,  die  in  Gossen- 
grün genähten  Venezianer 
Points,  die  im  Erzgebirge,  in 
Idria  und  Südtirol  hergestellten 
Klöppelspitzen  im  Charakter 
des  Puyer  Modeartikels  — 
werden  sowohl  hinsichtlich 
ihrer  technischen  Tadellosig- 
keit als  ihrer  Preiswürdigkeit 
das  leidige  Vorurteil  zu  brechen 
helfen,  daß  man  ins  Ausland 
gehen  müsse,  um  ,, echte“ 
schöne  und  wohlfeile  Spitzen 
zu  kaufen! 

Es  ist  ein  ergreifender 
Gedanke,  sich  vorzustellen, 
daß  alle  die  zarten,  der  Freude 
geweihten  Dinge,  die  in  der 
Hausindustrieausstellung  des 
Österreichischen  Museums  ver- 
einigtsind, in  trübseligen  Stuben 
gearbeitet  wurden,  in  denen 
gar  oft  der  Dämon  der  Not  seine  düsteren  Schwingen  breitet.  Diesen  Dämon 
zu  bannen,  ist  das  Ziel  der  staatlichen  Wohlfahrtsaktion,  die  der  Hebung 
der  heimischen  Spitzenhausindustrie  gilt.  Sie  verfolgt  es  mit  freudiger  Zuver- 
sicht, vertrauend  auf  die  fördernde  Unterstützung  aller  Jener,  die  Mitleid  mit 
den  Darbenden  unter  ihren  Mitbürgern  empfinden! 


Gehäkeltes  Motiv 


AUS  DEM  WIENER  KUNSTLEBEN  Sfr  VON 
LUDWIG  HEVESI-WIEN  Sfr 

OCHILLER-AUSSTELLUNG.  Des  Lebens  Mai  blüht  nach  hundert  Jahren 
wieder.  In  diesen  Wiener  Maitagen,  die  uns  unseren  Schiller,  an  seinen  hundertsten 
Sterbetag  anknüpfend,  wieder  so  lebendig  machten,  hat  das  Schiller-Gedenkfeier-Komitee 
in  den  historischen  Zimmern  des  Österreichischen  Museums  eine  sehr  ansehnliche  Schiller- 
Ausstellung  veranstaltet.  Der  leitende  Geist  derselben  war  Hofrat  Professor  Dr.  Jakob 
Minor,  der  Schiller-Forscher  und  gediegene  Biograph  des  Dichterfürsten.  Seiner  ebenso 
umfassenden  als  durchdringenden  Sachkenntnis,  aber  auch  seinem  spezifischen  Sammel- 
sinn (befinden  oder  befanden  sich  doch  in  seiner  Hand  sogar  mancherlei  Unika  der  Schiller- 
Literatur)  verdankt  diese  sieben  Zimmer  füllende  Materialschau  zur  Kenntnis  Schillers 
einen  Charakter  von  Lebensfülle,  der  auch  ein  breites  Publikum  lebhaft  angeregt  hat.  Wien 
selbst  ist  reich  genug  an  solchem  Stoff,  der  auch  den  Schätzen  des  Auslandes  gegenüber 
einen  dauernden  Sonderwert  behauptet,  ja  es  besitzt  Schiller-Spezialitäten  ersten  Ranges. 
Verweisen  wir  zunächst  auf  den  Lavaterschen  Bilderschatz  aus  der  k.  und  k.  Familien- 
Fideikommiß-Bibliothek,  der  hier  zum  ersten  Male  ausgiebig  in  das  Licht  der  großen 
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Öffentlichkeit  gelangt.  Die  zahlreichen  kolo- 
rierten Porträts  aus  dem  Weimarer  Klassiker- 
kreis, in  der  eigenartigen  Uniformierung  ihrer 
Ausstattung,  mit  ihren  schriftlichen  Ein- 
begleitungen, deren  massive,  tiefschwarze 
Züge  fast  zu  einem  ornamentalen  Zug  des 
Gesamtbildes  werden,  stechen  weithin  kennt- 
lich aus  dem  Ensemble  hervor.  Ein  schönes 
Goethe-Bildnis  in  Öl  aus  dieser  Sammlung, 
vom  Frankfurter  Maler  Bager,  identifiziert 
sich  durch  Konfrontierung  mit  dem  großen 
Goethe-Kupfer  in  Lavaters  ,, Physiognomik“ 
und  führte  sogar  zu  einem  Porträtrelief,  das 
der  um  die  Ausstellung  verdiente  Herr  Payer 
V.  Thurn  durch  den  jungen  Bildhauer  Hugo 
Zellner  modellieren  ließ. 

Von  malerischem  Reiz  ist  das  Fendi- 
Zimmer,mit  den  dreißig Fendischen  Aquarell- 
szenen zu  Schillers  Gedichten  aus  dem  Besitz 
des  Erzherzogs  Ferdinand  Karl  (Schloß 
Rottenstein  bei  Meran).  Diese  vormärzlich 
reizvollen  Darstellungen,  die  man  auf  der 
Jubiläumsausstellung  desjahres  1898  gesehen 
hat,  bewähren  sich  auch  hier.  Köstlich  sind 
namentlich  die  populären  Elemente  darin, 
die  alten  Weinbeißer  und  jungen  Mütter 
und  gesitteten  Liebespärchen  und  die  zum 
Anbeißen  hübschen  Kinderchen.  Aber  auch  die 
hohen  Fräuleins,  wie  die  düster  toilettierte  Angebetete  des  Toggenburgers  oder  die  in 
Ohnmacht  fallende  Prinzessin  des  ,, Tauchers“,  in  denen  man  sofort  die  vornehme  Wienerin 
der  biederen  Zeit  erkennt.  Akademischer  fallen  die  antiken  Szenen  aus,  mit  ihren  schniegel- 
sauberen Akten  und  raffaelisch  bauschenden  Faltenwürfen.  Im  ganzen  unverfälschte  Zeit- 
kunst, für  die  wir  glücklicherweise  das  Auge  wiedergewonnen  haben.  Ein  anderes  Haupt- 
zimmer, eigentlich  ein  Museum  für  sich,  enthält  die  Wallenstein-Sammlung  des  Hofrats 
Hallwich,  der  auf  diesem  Gebiete  anerkannte  Kapazität  ist  und  Jahrzehnte  an  die  Wieder- 
aufbauung  der  Wallensteinschen  Welt  gewendet  hat.  Seine  Bestände  an  ikonographischem, 
bibliographischem,  archivalischem  und  rein  kuriosem  Material  schließen  sich  zu  einem 
Panorama  jener  tragisch-epischen  Zeit  zusammen.  Auf  Grund  der  bestverbürgten  Angaben 
ließ  Hofrat  Hallwich  sogar  eine  kolossale  Bronzebüste  Wallensteins  (von  Bildhauer 
Brenek)  anfertigen,  ein  Kombinationsporträt,  das  seine  Wirkung  nicht  verfehlt.  Jedenfalls 
ist  es  wallensteinischer  als  das  Van  Dyksche  Bildnis  der  Liechtenstein-Galerie,  von  dem  in 
Weimar  eine  Kopie  existiert.  Auch  Schiller  glaubte  darin  den  authentischen  Friedländer 
zu  sehen  und  schrieb  in  einem  Briefe  an  Cotta  (März  1805);  „Dergleichen  wahre  Porträts 
sind  gewiß  jedermann  willkommen.“  Es  ist  auch  im  Stich  seinem  großen  Oktav-W allenstein 
vorgesetzt.  Alle  diese  Objekte  sind  hier  ausgestellt.  Desgleichen  alle  Quellen  zum  Wallen- 
stein. Voran  als  Hauptquelle  die  beiden  Ausgaben  jenes  ,, Ausführlichen  und  gründtlichen 
Berichts“,  den  Schiller  bloß  aus  dem  Abdruck  in  Christian  Gottlieb  v.  Murrs  zu  Nürnberg 
erschienenen  ,,Beyträgen  zur  Geschichte  des  dreißigjährigen  Krieges“  kannte.  Unter  den 
vielen  Briefen  aus  der  Zeit  finden  sich  Seltenheiten,  wie  ein  eigenhändiges  Schreiben  an 
den  Kaiser  und  ein  chiffrierter  Brief,  der  durch  Hofrat  Hallwich  entziffert  wurde.  Bis  auf 
die  Gustel  von  Blasewitz  herab  reichen  die  Autographen.  Eine  Quittung  von  ihrer  Hand 
wurde  gerade  zupass  für  die  Ausstellung  aus  Leipzig  um  25  Mark  erworben.  Sie  ist  datiert 
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und  unterschrieben:  ,,21.  Sept.  1821.  Johanna  Justina  verwittwete  Senator  Renner  geb. 
Segedin“. 

Auch  unter  den  vielerlei  Ausgaben  der  Schillerschen  Werke  findet  sich  manche,  die 
einen  Beitrag  zum  Werden  dieser  Dichtungen  bietet.  So  zeigt  der  erste  Druck  der  „Jungfrau 
von  Orleans“  als  Frontispiz  einen  blondgelockten  und  behelmten  Pallaskopf  (,,so  lange 
du  der  strengen  Pallas  gleichst“),  während  die  große  Cottasche  Ausgabe  von  1805  eine 
bäuerlich  naive  Jungfrau  mit  aufgelöstem,  schwarzem  Haar  aufweist.  Schiller  stellte  sich 
nämlich  die  Jungfrau  ursprünglich  als  blonde  Amazone  vor,  daher  denn  Raoul  von  ihr 
schwärmt:  „Um  ihren  Nacken  in  goldnen  Ringen  fiel  das  Haar“.  Als  er  aber  vom  jungen 
Jagemann  aus  Paris  das  erbetene  „echte“  Jeanne  d’Arc-Bildnis  erhalten  hatte,  das  simple 
Landmädchen  mit  schwarzem  Haar,  da  mußte  Raoul  den  Text  ändern:  ,,in  dunklen  Ringen 
fiel  das  Haar“  und  die  Jungfrau  wurde  eine  Medelskysche  Einfalt  vom  Lande.  Auch  die 
ersten  Räuber-Ausgaben  steuern  solche  Züge  bei.  Man  sieht  die  allererste,  aus  der  Schiller 
einen  Bogen  kassierte,  und  dann  jene  ,,zwote“  mit  dem  steigenden  Löwen,  aber  ohne  den 
vom  Verleger  gemachten  Zusatz  ,,in  tyrannos“,  dessen  also  auch  Schiller  nicht  erwähnt. 


345 


Neglige,  Weißstickerei  und  Klöppelspitze,  Entwurf  von  Franziska  Hofmanninger 

als  er  in  der  Haugschen  Zeitschrift:  ,, Zustand  der  schönen  Wissenschaften  in  Schwaben“ 
seinen  verkappten  Angriff  gegen  das  „höchst  elende  Kupfer“  richtet,  indem  ,, der  Verfasser 
durch  diese  Stümperarbeit  im  höchsten  Grad  beleidigt“  sei.  Alle  diese  Sachen  sieht  man 
da  in  natura  zusammengestellt  und  die  Bücher  gleich  an  den  betreffenden  Stellen  auf- 
geschlagen. Die  Wiener,  Grazer  und  Prager  Nachdrucke  marschieren  reihenweise  auf; 
man  sieht  aber  auch  den  Brief,  in  dem  der  Dichter  schreibt:  ,,Mit  dem  Wiener  Theater 
habe  ich  keinen  Plan  mehr  im  Sinne  ....  Dabei  habe  ich  den  Vorteil,  daß  meine  Stücke 
nicht  gedruckt  werden,  wie  in  Wien  Mode  ist“.  Bei  uns  waren  sie  nämlich  gleich  gedruckt 
,,bey  den  Logenschließern  zu  haben“.  Neben  den  Nachdrucken  machen  sich  dann  auch 
die  unterschiedlichen  Ballhornisierungen  geltend.  Die  Gedichte  waren  in  Wien  bei  Voll 
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und  bei  Pichler  sogar  früher  gesammelt 
als  von  Schiller  aus,  der  erst  durch  diese 
Prävenire-Ausgaben  zu  seiner  ersten 
Sammlung  bewogen  wurde.  Interessant 
sind  die  V olksliedersammlungen,  in  denen 
auch  Schillersche  Gedichte  (,, Freude, 
schöner  Götterfunken“,  „Ach,  aus  dieses 
Tales  Gründen“)  figurieren.  So  volks- 
liedermäßig kamen  sie  seinen  Zeitge- 
nossen vor.  Die  Musikalien  zu  Schiller 
sind  durch  Dr.  Mantuani  besonders  ge- 
ordnet. 

Unter  den  Schillerhandschriften  sei 
zunächst  die  des  blutigen  Gedichts:  ,,Die 
schlimmen  Monarchen“  hervorgehoben 
(bei  Frau  Luhde-Ilg),  mit  vollem  Namen 
unterfertigt,  während  es  seinerzeit  in  der 
,, Anthologie“  nur  mit  ,,y“  chiffriert  ge- 
wesen. Der  älteste  Schillersche  Dramen- 
plan ist  auch  da;  zu  „Don  Carlos“,  worin 
noch  Don  Juan  d’Austria  vorkommt.  Und 
ein  Stück  aus  dem  letzten  Monolog  des 
Demetrius;  gerade  dasjenige,  das  in  dem 
großen  Faksimilebogen  des  kürzlich  von 
der  Goethe-Gesellschaft  herausgegebe- 
nen Schiller  - Goethe  - Handschriften- 
albums fehlt.  Natürlich  gibt  es  auch 
Q,  u . r n/r  .i-  ij  cincn  großcn  Reichtum  an  Schiller- 

Bluse,  Weißstickerei,  Entwurf  von  Mathilde  Hrdlicka  ® 

Bildnissen  jeder  Art;  die  zahlreichen 
Medaillen  sind  eigens  von  der  Österreichischen  Gesellschaft  für  Münz-  und  Medaillen- 
kunde (unter  Regierungsrat  v.  Höfken)  zusammengestellt.  Darunter  auch  eine  Fernkorn- 
sche  und  ein  Phantasieprofil  von  David  d’ Angers.  Die  Sammlung  des  Sanitätsrats  Dr.  Josef 
Brettauer  in  Triest  spielt  natürlich  die  Hauptrolle.  Ein  illustrierter  Katalog  von  Karl 
Andorfer  hilft  zum  Verständnis.  Schauspielerporträts  und  Rollenbilder,  besonders  aus  dem 
Besitz  des  Hofschauspielers  Hugo  Thimig  und  des  Schriftstellers  Edgar  v.  Spiegl,  vervoll- 
ständigen die  Bilderchronik  des  Schiller-Jahrhunderts.  Schließlich  seien  die  Paralipomena 
des  Schillerkultus  nicht  vergessen,  deren  es  eine  Menge  gibt.  Etwa  die  in  eine  goldene 
Lyra  gefaßte  Schillerlocke  Ludwig  August  Frankls,  oder  die  Photographie  jener  Eintragung 
in  die  Karlsbader  Kurliste  von  1791,  wo  es  heißt:  ,, Hofrath  Schüller  nebst  Frau“,  und  dabei 
ein  NB:  ,,Der  berühmte  Dichter“.  Unsere  rasche,  natürlich  lückenhafte  Skizze  mag  genügen, 
um  einen  Begriff  von  dem  Verdienst  dieser  Veranstaltung  zu  geben,  die  dem  Publikum  sehr 
willkommen  ist. 

ALTWIENKR  PORTRÄTS,  in  der  Galerie  Miethke  sieht  man  eine  ansehnliche 
Ausstellung  von  Wiener  Porträts  aus  der  ersten  Hälfte  des  XIX.  Jahrhunderts.  Sie 
sind  durch  Karl  Moll  zusammengebracht,  meist  aus  Privatbesitz.  Aus  alten,  kunstbekannten 
Familien  (Arthaber,  Artaria,  Littrow-Bischoff)  und  von  verschiedenen  Sammlern  (Dr.  Hey- 
mann, Dr.  V.  Jurie,  Dr.  Eisler,  Josef  Sturany),  sowie  aus  Nachlässen  bedeutender  Maler 
(Amerling,  Alt)  war  reichlich  zu  schöpfen.  So  besitzt  Frau  Elise  v.  Arthaber  gegen 
30  kleine  Porträts  von  Eybl  (19X22  cm.),  die  jetzt  förmlich  wie  eine  Spezialität  anmuten. 

Andere  Private  hatten  Finderglück,  wie  Dr.  Eisler,  der  die  beiden  frühesten  kleinen 
Porträts  Pettenkofens  erworben  zu  haben  scheint.  Seine  Mutter  (datiert  1843),  im  üblichen 
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Decollete,  mit  rosa  Shawl,  und  das 
Sitzbildchen  eines  jungen  Mannes  im 
Besuchsanzug,  den  Stock  zwischen 
den  Knien  (wenn  die  Datierung  ver- 
läßlich, 1840).  Anderes  ist  ,,cosa  rara“, 
aber  nicht  ohne  künstlerisches  Inter- 
esse. So  das  Bildchen  eines  alten,  ganz 
kleinbürgerlichenFrauchens  vom  Gra- 
phiker Mansfeld  (Herr  Hermann  Flö- 
ge), in  rosa  Schürze,  Gebetbuch  und 
gefaltetes  Taschentuch  im  Schoß; 
ein  wahres  Präparat  von  Gerunzel  des 
Gesichts  und  Geblümel  der  Kleider- 
stoffe. Ein  verschollener  Wiener  Por- 
trätmaler Schlesinger,  der  nach  Paris 
gegangen  sein  soll,  hat  ein  in  glatter 
Empireplastik  gemaltes  tüchtiges  Bild 
des  alten  Dominik  Artaria,  der  auch 
von  Peter  Krafft,  aber  mehr  mit  David- 
schen  Allüren,  konterfeit  ist.  Am  mei- 
sten fesseln  freilich  die  großen  Talente 
der  Zeit.  Die  Waldmüller,^Danhauser, 

Eybl,  Amerling,  Daffinger,  Kriehuber, 
bis  zu  Rudolf  Alt,  hinter  dessen  Land- 
schafterei wahrlich  eine  starke  Por- 
trätkraft gesteckt  hat.  Den  Beginn 
macht  natürlich  Füger  mit  bekannten 
Porträts  aus  der  akademischen  Galerie ; 
in  der  bekannten  Goldluft,  als  solle 
eben  jener  Dukatenregen  auf  Danae 
niedergehen. 

In  einer  Reihe  Waldmüller  kommen  Meisterstücke  vor,  wie  das  kleine,  aber  so  durch- 
greifend gemalte  Selbstporträt  (Dr.  Heymann)  und  das  köstliche,  in  gleichem  Besitz 
befindliche  Bildchen  seiner  Braut,  im  rosa  Seidenkleid,  eine  hellrosa  Rose  an  die  Brust 
steckend,  all  diese  Rosigkeit  von  einem  roten  Sammtsessel  abgehoben,  und  dazu  in  Teint 
und  Haar  eine  goldige  Blondheit.  Ein  Meisterbild  ist  auch  ein  männliches  Porträt  aus 
Miethkeschem  Besitz,  von  leuchtendem  Glanz  des  Fleischtons,  der  Mund  zum  Sprechen 
beredt.  Ein  sehr  gutes,  kleines  Porträt,  fast  heiter  in  seinem  schulmeisterlichen  Habitus, 
stellt  den  Buchdrucker  Bayer  vor  und  soll  von  Moll  unlängst  auf  einer  Versteigerung  um 
^55  fl-  gekauft  worden  sein.  Auch  solche  gezogene  Promessen  kommen  noch  vor.  Ganz 
frühe  Waldmüller  sind  zwei  Miniaturbilder  seiner  Eltern  (Dr.  Heymann),  richtige  wasser- 
farbige Pinselarbeiten  im  Biederstil,  aber  schon  von  kräftiger  Charakteristik.  Ein  wenig 
bekanntes  Selbstporträt  Waldmüllers,  im  englischen  Vierkragenrock,  nur  leicht  angefärbelt, 
besitzt  Herr  Sturany. 

Von  Danhauser,  um  bloß  Privatbesitz  zu  zitieren,  sieht  man  den  energisch  in  Ton 
gesetzten  Kopf  des  Komponisten  Schupanzig  (Frau  Hofrat  v.  Lang-Littrow)  und  das  vor- 
zügliche Doppelporträt  Karl  und  Auguste  v.  Littrow.  Das  Ehepaar  sitzt  traulich  auf 
braunledernem  Sopha,  die  Dame,  mit  kurzgeschnittenem  Blondhaar,  trägt  ein  dunkelrotes 
Hauskleid.  Danhausers  Kolorismus  wirkt  selbst  in  dem  winzigen  Bildchen  des  Bildhauers 
Klieber  (Stadt  Wien),  der  so  lebendig  über  den  Brillenrand  wegguckt.  Unter  den  erwähnten 
Eyblschen  Bildchen  ist  das  einer  Dame  von  gelblichem  Teint,  mit  dicken  schwarzen 
Scheiteln  über  die  Ohren  herab,  besonders  in  der  Wolle  gefärbt.  Daffinger  dagegen  ist  den 
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Eleganzen  der  Zeit  gewachsen;  frou- 
fron  hieß  das  damals  noch  nicht.  Eine 
Dame  mit  Spitzen-Fichu,  Puffärmeln 
und  gelbem  Shawl  (Frau  v.  Arthaber) 
ist  besonders  froufroutant.  Desglei- 
chen ein  blondes  Knäblein  in  weißer 
Tracht,  das  ganz  prinzlich  in  einem 
roten  Lehnstuhl  thront.  Besseres 
machte  man  in  der  damaligen  Minia- 
tur eleganter  Observanz  überhaupt 
nicht. 

In  der  kräftigeren  Tonart  malte 
Kriehuber  — wenn  er  nicht  höfisch 
delikat  war,  wie  in  einem  Bilde  des 
Erzherzogs  Anton  (Eisler)  — solche 
Vollblutköpfchen,  wie  den  ,, General 
und  Artilleriedirektor“,  Conte  Louis 
Mazzuchelli,  den  Baron  Uechtritz 
und  den  Baron  Mies  (Sturany).  Und 
der  verhältnismäßig  frühe  Petten- 
kofen  warf  in  brillanter  Atelierlaune 
ein  Stegreifbild  des  Malers  Borsos 
hin  (Dr.  Heymann),  kolorierte  Feder- 
zeichnung, ganze  Figur  mit  Palette 
und  Malstock,  wie  ein  Ritter  von  der 
grünen  Insel.  So  war  man  damals 
gelaunt. 

Eine  Hauptfigur  der  Ausstellung 
ist  Amerling.  Man  sieht  von  ihm 
Bluse,  Weißstickerei  mancherlei  Privatissima,  studien- 

Entwurf  von  Franziska  Hofmanninger  artig,  mehr  auf  Ton  hin  gemalt.  So 

seine  erste  Frau,  im  Nachthäubchen 
auf  weißen  Kissen  liegend,  in  deren  eines  die  Signatur  eingekratzt  ist;  ,,Toni  Amerling,  Rom 
2.  April  1843“.  Und  sein  Sohn,  gleichfalls  zu  Bette,  von  transparenter  Blässe  und  einfacher 
Größe  der  Form  (beide  Gräfin  Hoyos-Amerling).  Ein  Kapitalstück  seiner  in  bunten  Reflexen 
und  Helldunkelei  schwelgenden  Kunst  ist  das  Porträt  seiner  Braut  im  tiefen  Strohhut 
(Gräfin  Hoyos).  Sehr  gut  sein  Bruder,  im  Knabenalter,  wie  ein  geglätteter  Lawrence  anzu- 
sehen (Miethke).  Gründlich  durchgearbeitet,  ohne  ganz  den  koloristischen  Reiz  zu  erreichen, 
sein  Selbstbildnis  bei  Dr.  Heymann. 

Zwei  seiner  größten  Leinwänden  kommen  noch  hinzu.  Das  eine  ein  umfassendes 
Arthabersches  Familienbild;  der  Gründer  der  berühmten  Kunstsammlung,  im  gestreiften 
Schlafrock  am  Teetisch  sitzend,  seine  Tochter  auf  den  Knien,  zwei  blonde  Jungen  zu  Füßen, 
die  ein  gerahmtes  Gemälde  betrachten.  Der  Junge  im  blau-weiß  gestreiften  Anzug  wurde, 
ebenso  gekleidet,  auch  von  Waldmüller  gemalt;  man  sah  dieses  Bild  in  der  Waldmüller- 
Ausstellung  bei  Miethke.  Die  ganze  Szene  ist  voll  malerisch-zeichnerischer  Solidität  und 
bürgerlicher  Lebensbildlichkeit.  Nur  an  Waldmüller  darf  man  dabei  nicht  denken.  Das 
andere  große  Bild  zeigt  das  Ehepaar  Ignaz  Rudolf  und  Johanna  Bischoff  in  ihrem  Interieur; 
der  Gatte,  in  ordengeschmücktem,  braunem  Frack  steht  und  diktiert  mit  ausgestreckter 
Hand  seiner  Frau,  die  am  teppichbedeckten  Tische  schreibt.  Die  Frau  ist  die  bessere  Hälfte 
des  Bildes  (Frau  Hofrat  v.  Lang-Littrow). 

Sehr  anziehend  sind  auch  die  Porträtaquarelle  aus  dem  Nachlaß  Rudolf  Alts.  Diese 
behaglichen  Bürgersfrauen  des  Vormärz  (die  Frau  Pausinger,  die  Zuckerbäckerin  Flach 
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aus  der  Leopoldstadt  u.  a.)  in  ihren  Haus- 
und Straßentrachten  damaliger  Mode  sind 
schon  auch  farbig  vervielfältigt  worden. 

Eine  eigene  Traulichkeit  haben  seine  kleinen 
Porträts  aus  der  Familie.  Wie  köstlich  etwa 
das  winzige  Bildchen  seiner  zweiten  Frau, 
in  breiter  Krinoline  mitten  in  ihrer  Häuslich- 
keit. Oder  ihr  Jugendbildchen  in  weißer 
Mütze,  bezeichnet:  ,,Troppau  27.  Juli  1843“. 

Aber  auch  die  früh  verlorene  erste  Frau, 
die  er  zum  Abschied  noch  auf  dem  Toten- 
bette malt;  wie  im  Schlummer  ist  das 
bleiche  Haupt  zur  Seite  geneigt  und  eine 
dunkle  Hohllocke  fällt  untadelig  am  Ohre 
vorbei.  Reizend  auch  diese  junge  Dame,  mit 
einer  brillant  gegebenen  schwarzen  Spitzen- 
mantille  über  dem  Kopf.  Auch  an  solchen 
Porträts  Rudolfs  fehlt  es  nicht.  Sein  Vater 
Jakob  hat  das  überaus  feine,  lichtgesättigte 
gemalt : Rudolf  am  Fenster  zeichnend. 

Eines  ist  von  seinem  Freunde  Kalzada 
gemacht;  sieht  mit  der  Wandermütze  wie 
ein  Bruder  Straubinger  aus.  Kurz,  es  ist 
eine  reichhaltige  Umschau  auf  dem  Gebiete 
der  alten  Wiener  Bildniskunst.  Noch 
manche  gute  Namen  wären  zu  nennen 
(Agricola,  Fendi,  Scheffer  v.  Leonhards- 
hoff, Kupelwieser,  Anreiter,  Schrotzberg, 

Zampis)  und  jedes  Blatt  hat  irgend  einen 
interessanten  Zug.  Als  Kuriosum  liegt  auf 
einem  Tisch  eine  große  Schülerzeichnung 
in  Kohle,  Kopie  nach  einem  Kriehuberschen 
Porträt  Gauermanns,  bezeichnet:  ,,Gez.  Makart  Johann  den  30.  März  1855.  Vidi  Kriehuber“. 
Tragikomische  Inkunabel,  voll  damaligen  Schulgeistes. 


Bluse,  Weißstickerei 
Entwurf  von  Franziska  Hofmanninger 


ANZENGRUBER-DKNKMAL.  Der  angehende  Mai  hat  den  Wienern  ein  durch- 
. aus  volkstümliches  Dichterdenkmal  gebracht:  Hans  Scherpes  Anzengruber,  der  auf 
dem  Schmerlingplatz  hinter  dem  Reichsratsgebäude  seinen  Posten  bezogen  hat.  Der  kleine 
Square  wurde  zu  diesem  Zweck  in  eine  Gebirgslandschaft  im  Taschenformat  verwandelt, 
mit  einem  dunklen  Kranz  echter  Schwarzföhren  aus  der  Brühl,  von  denen  sich  ein  Natur- 
felsen abhebt.  Auf  diesem  steht  die  Erzfigur  des  Dichters  und  schaut  auf  den  Steinklopfer- 
hans  herab,  der  am  Fuße  des  Felsens  bei  seinen  geklopften  Steinen  sitzt.  ,,Es  kann  dir  nix 
g’schehn“,  scheint  er  zu  sagen  und  streckt  in  diesem  wohligen  Bewußtsein  die  Beine  weit 
von  sich.  Die  stattliche  Gestalt  des  Dichters  ist  in  einen  stark  mitgenommenen  Überzieher 
eingeknöpft,  nur  mit  dem  obersten  Knopf,  hart  unter  dem  Kinn.  Er  hält  Hut  und  Stock  in 
der  Hand,  der  Kopf  mit  der  energisch  gekrümmten,  gleichsam  die  Widersacher  angehen- 
den Nase,  profiliert  sich  mit  starker  Fernwirkung.  Obgleich  Scherpe  den  Dichter  nicht 
persönlich  gekannt  hat,  ist  die  Porträtmäßigkeit  doch  tadellos.  Für  den  Steinklopferhans 
war  ursprünglich  der  Kopf  des  Schauspielers  Martinelli  beabsichtigt;  davon  ist  man  aber 
glücklich  abgekommen.  Das  Ganze  ist  so  recht  dem  Publikum  aus  dem  Herzen  ge- 
schaffen, ein  populäres  Denkmal,  wie  schon  das  Anzengrubergrabmal  Scherpes,  das 
„Marterl“  mit  dem  huldigenden  Bauernmädchen.  In  unserer  Zeit,  wo  die  Plastik  mächtig 
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nach  Stil  drängt  und  malerisch-plastische  Probleme 
in  den  Vordergrund  wirft,  mag  das  Denkmal  in 
seiner  anekdotisch  erzählenden  Weise  den  „Intellek- 
tuellen“ etwas  unmodern  Vorkommen.  Aber  es  hat 
einen  wienerisch  volkstümlichen  Zug,  eine  vor- 
städtisch-vorortlicheLebensbildlichkeit,  die  in  brei- 
ten Schichten  Anklang  findet.  Man  denkt  an 
Kalendergeschichten  Anzengrubers  und  sagt  sich: 
Er  selbst  wäre  mit  dieser  Auffassunggewißzufrieden 
gewesen,  weil  er  eine  andere  gar  nicht  begriffen 
hätte.  Und  so  hat  es  doch  viel  von  dem  lokalen  und 
persönlichen  Geiste,  den  es  ausdrücken  soll. 

Alt -BILDER.  Im  Kunstsalon  Artaria  ist 
, jetzt  der  Rudolf  Alt-Besitz  dieses  alten  Kunst- 
hauses ausgestellt  und  durchaus  sehenswert.  Einige 
hervorragende  Ölbilder  gemahnen  an  frühe  Daten. 
So  die  Prager  Teynkirche,  deren  türmchenbesetzte 
Türme  nach  oben  immer  dunkler  werden.  Noch 
steht  vorne  der  schöne  Brunnen,  der  1866  abge- 
tragen wurde.  Das  Bild  ist  nicht  datiert,  kommt 
aber  schon  in  einem  Ausstellungskatalog  von  1843 
vor.  Dann  eine  Markuskirche  von  etwa  1860,  noch  mit  Krinolinen,  Napoleonsbärten  und 
einem  österreichischen  Grenzsoldaten.  Die  drei  roten  Masten  schießen  in  dichter  Gruppe 
auf,  was  einen  originellen  Zug  hineinbringt.  Ferner  ein  meisterlich  gegebenes  Pantheon  von 
1867,  dem  Schatten  nach  links;  im  Nachlaß  Alts  befindet  sich  ein  ebenso  schönes,  mit 
dem  Schatten  nach  rechts.  Von  1847  ist  eine  ,, Zwieselalpe“  mit  dem  Dachstein,  tief  unten 
ein  kleines  dunkelblaues  Dreieck,  vom  Spiegel  des  Gosausees.  Ernst  und  reich  in  der  Farbe. 
Alt  wohnte  damals  beim  Gosauschmied,  mußte  sich  aber  auf  die  Zwieselalpe  hinauf  ver- 
ziehen, da  Erzherzog  Franz  Karl  und  Gemahlin  beim  Schmied  Wohnung  nahmen.  Unter 
mehreren  großen  Aquarellen  findet  sich  ein  „Cortina“  (1881),  ein  wunderbares  Maxgrab  in 
Innsbruck  (1886)  mit  König  Arthur  als  letzter  Figur  links,  eine  Klosterneuburger  Stiftskirche 
(1882),  mit  den  seither  demolierten  barocken  Turmhelmen;  die  zierliche  Spitzsäule,  die  in 
natura  weiter  weg  steht,  hat  der  Künstler  ganz  nahe  an  die  Kirchenecke  gerückt,  wo  sie 
ihm  ,, besser  gefallen  hat“.  Ein  weiterer  Gosausee  ist  von  1854;  reich  modelliert,  etwas 
unruhig.  Drei  Alt  sind  Privatissima  des  Hauses  Artaria.  Ein  großes  Meisterblatt  (1887)  zeigt 
das  alte  Artariahaus  am  Kohlmarkt,  schief  hineinperspektiviert,  voll  luftigen  Lebens  in  Linie 
und  Ton.  Von  1873  ist  die  Villa  Artaria  in  Neuwaldegg,  als  reizvoller  Durchblick  durch 
dunkles,  zerstreutes  Laub  gegeben.  Und  von  1843  ist  ein  Comersee,  mit  dem  alten  Stamm- 
hause der  Artaria  bei  Blevio,  einem  weißen  zweistöckigen  Gebäude  am  Fuße  der  Berge, 
in  sorgfältig  schummernder,  etwas  flaufarbiger  Behandlung.  Für  die  Altverehrer  gibt  es 
immer  wieder  Sehenswürdigkeiten;  disjecti  membra  pictoris. 


Krawatte,  Flachstickerei 
Entwurf  von  Franziska  Hofmanninger 


KLEINE  NACHRICHTEN  h» 

PREISAUSSCHREIBEN.  Das  Mährische  Gewerbemuseum  in  Brünn  erläßt  ein 
Preisausschreiben  für  künstlerische  Reklame.  Alles  was  in  künstlerischer  Weise  dem 
Zwecke  dient,  die  öffentliche  Aufmerksamkeit  auf  irgend  einen  Gegenstand  zu  lenken,  ist 
hiebei  zugelassen.  Insbesondere  aber  wird  an  gemalte,  in  Eisen  geschmiedete,  in  Kupfer 
getriebene,  in  Holz  geschnitzte  oder  wie  immer  geartete  Aushängschilder,  an  gedruckte 
oder  mit  Bildern  geschmückte  Ankündigungs-  und  Anschlagzettel  gedacht.  Es  ist  daher 
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ganz  gleichgültig,  in  welchem  Stoffe  dieses  Reklamemittel  ausgeführt  ist.  Die  einzige 
Bedingung  besteht  nur  darin,  daß  es  in  künstlerischer  und  technischer  Hinsicht  seinem 
Zwecke  vollkommen  entspricht.  Diesem  Zwecke  entsprechen  daher  bei  allen  durch  den 
Farbendruck  zu  vervielfältigenden  Arbeiten  auch  solche  Entwürfe,  welche  in  Naturgröße 
ausgeführt  sind,  während  alle  auf  der  Handfertigkeit  beruhenden  Arbeiten  in  ausgeführtem, 
vollkommen  gebrauchsfähigem  Zustande  einzureichen  sind.  Der  Wettbewerb  ist  auf  in 
Mähren  geborene  oder  daselbst  lebende  Künstler,  Kunstindustrielle  und  Kunstgewerbe- 
treibende beschränkt  und  müssen  die  Namen  sowohl  des  Entwerfenden  wie  des  Aus- 
führenden bekannt  gegeben  werden.  Voraussetzung  ist  hiebei,  daß  es  sich  nur  um  eigens 
zu  diesem  Zwecke  angefertigte,  noch  nirgends  veröffentlichte  Arbeiten  handelt. 

Sämtliche  für  diesen  Wettbewerb  bestimmten  Gegenstände  sind  anonym,  aber  mit 
einem  Kennzeichen  versehen,  bis  15.  Oktober  laufenden  Jahres  an  die  Direktion  des 
Mährischen  Gewerbemuseums  in  Brünn  einzusenden.  Bis  zu  diesem  Tage  sind  in  einem 
eigens  eingesendeten  verschlossenen  Briefumschläge,  welcher  dasselbe  Kennwort  wie 
die  Preisarbeit  trägt,  der  Name  des  Preisbewerbers  und  seine  genaue  Adresse  zu  über- 
mitteln. Dieser  Briefumschlag  wird  von  dem  Preisgerichte  erst  nach  vollzogener  Wahl 
geöffnet,  um  die  Arbeiten  ihren  Absendern  kostenfrei  zurückstellen  zu  können. 

Das  Mährische  Gewerbemuseum  behält  sich  vor,  sämtliche  oder  auch  nur  einen 
Teil  der  Arbeiten  öffentlich  auszustellen  und  setzt  für  die  zur  Auszeichnung  gelangenden 
Arbeiten  zehn  Preise  im  Gesamtbeträge  von  höchstens  1000  Kronen  aus.  Die  Höhe  der 
einzelnen  Preise  bestimmt  das  Preisgericht,  wobei  es  ihm  freigelassen  bleibt,  falls  keine 
der  eingelaufenen  Arbeiten  geeignet  wäre,  von  der  Auszahlung  jenes  Betrages  ganz  oder 
teilweise  abzusehen.  Die  preisgekrönten  Arbeiten  bleiben  ebenso  wie  alle  übrigen  Eigentum 
des  Bewerbers,  doch  behält  sich  das  Mährische  Gewerbemuseum  das  kostenfreie  Veröffent- 
lichungsrecht der  preisgekrönten  Arbeiten  für  seine  Zeitschrift  bis  zum  30.  Juni  igo6  vor. 

Die  Münchener  Vereinigung  für  angewandte  kunst 

eröffnet  im  Laufe  des  Monates  Juni  ihre  erste  Ausstellung  in  den  Räumen  des 
zum  neuen  Nationalmuseum  gehörenden  Studiengebäudes,  das  ihr  vom  Prinzregenten 
von  Bayern  für  solche  Zwecke  überlassen  wurde.  Was  diese  Ausstellung  ganz 
wesentlich  von  den  bisherigen  Münchener  Kunstgewerbeausstellungen  unterscheiden  wird. 
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ist  die  Vermeidung  einer 
allzugroßen  Anhäufung  von 
Einzelobjekten.  Der  Schwer- 
punkt ist  vielmehr  auf  die 
räumliche  Ausbildung  der 
eingebauten  Gelasse  verlegt, 
die  nicht,  wie  dies  bei 
früheren  Ausstellungen  der 
Fall  war,  völlig  unabhängig 
voneinander  erscheinen, 
sondern  zu  einer  großen  ge- 
meinsamen Gesamtwirkung 
sich  vereinigen.  Der  Um- 
stand, daß  das  ganze  Ge- 
bäude diesem  Zwecke  nutz- 
bar gemacht,  daß  mithin 
Treppenhäuser  und  ver- 
schiedene Stockwerke  in 
Betracht  gezogen  werden 
mußten,  erhöht  den  Reiz 
des  Ganzen  wesentlich.  Ein 
Hof  ist  zur  Ausstellung 
moderner  Grabmalplastik 
zweckentsprechend  einge- 
richtet worden.  Er  bekommt 
eine  größere  Reihe  vorzüg- 
licher Arbeiten  Münchener 
Bildhauer.  Der  Garten  da- 
gegen ist  im  Sinne  eines  Lusthaines  ausgebildet,  in  dem  verschiedene  kleinere  und  größere 
Brunnen,  sowie  dekorative  Plastik  Aufstellung  finden  werden.  Kein  Gebiet  der  ange- 
wandten Kunst  mit  Ausnahme  der  kirchlichen  blieb  unberücksichtigt.  Das  Ganze  wird 
weniger  den  Charakter  einer  Ausstellung  als  den  eines  intimen  Arrangements  der  Räume 
in  einem  großen  Hause  haben. 

ERLINER  KUNSTAUSSTELLUNG  1905*  Die  diesjährige  große  Kunst- 
ausstellung bietet  ihren  Reiz  in  der  Anordnung.  Ein  Prinzip,  das  sich  im  vorigen 
Jahre  bewährte,  ist  in  erweitertem  Maße  zur  Anwendung  gekommen,  das  Prinzip  der  Aus- 
stellungen in  der  Ausstellung.  Trotz  der  Aufstapelung  von  Bildern  traf  man  Vereinigungen 
von  Gruppen,  die  Masse  wurde  gegliedert  und  vor  allem  veranstaltete  man  kleine  Sonder- 
arrangements von  Werken  einzelner  Künstler. 

Durch  dies  leitende  Programm  ergibt  sich  der  neue  Eindruck,  daß  die  Reihe  der 
großen  Hauptsäle  wenig  Charakteristisches  bietet,  daß  man  sie  schnell  und  flüchtig  durch- 
wandern kann  und  daß  die  Hauptverweilungsstätten  in  den  Nebenräumen  liegen.  Und  das 
ist  durchaus  nicht  ungünstig;  denn  dadurch  wird  etwas  erreicht,  was  der  Großen  Kunst- 
ausstellung so  oft  fehlte,  eine  intimere  Zimmerwirkung  für  die  Bilder  statt  der  endlosen 
Saalweite.  Konsequent  ging  man  auf  dies  Ziel  aus.  Durch  geschickte  Einbauten,  durch  niedrige 
Abdachungen  und  helle  Abblendungen  wurden  eine  Reihe  von  Kojen  und  Kabinetten 
geschaffen  von  sehr  gelungenem  Raumcharakter,  die  Wände  bespannt,  die  Pfosten  mit 
Metallfüllungen  und  geschickt  so  eingerichtet,  daß  sich  Bilder  mit  Skulpturen  und  hübschen 
Büstenständern  vereinen. 

Eine  große  Gruppe  der  Schwarz-Weiß-Ausstellung  (ihre Meisterstücke  sind  Ferdinand 
Schmutzers  Radierungen,  die  Joachim-,  Alt-  und  Heyse-Porträts)  zieht  sich  durch  die 
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Rondellhalle  und  ist  gleich- 
falls in  solchen  Separat- 
abteilungen untergebracht, 
daß  man  sie  angenehm  und 
gesammelt  genießen  kann. 

Eine  andere  Gruppe,  der 
Illustratorenverband,  be- 
herrscht die  weiten  Seiten- 
räume am  Eingang,  die  mit 
Springbrunnen,  Lese- 
tischen und  sehr  guten 
Korbstühlen  eine  heitere 
kottagemäßige  Stimmung 
haben.  Auf  der  anderen 
Seite  findet  sich  die  Archi- 
tektur, verbunden  mit  den 
noch  nicht  vollendeten 
Innenräumen  der  Verbin- 
dung ,, Werkring“. 

Ein  sehr  wichtiger  Teil 
der  Ausstellung  1905  ist 
gleichfalls  noch  nichtfertig, 
die  historische  Revue  der 
deutschen  Landschafts- 
kunst, die  zweifellos  ein 
wichtiges  kunstgeschicht- 
liches Kapitel  in  Bildern  darstellen  wird.  Sie  kommt  erst  im  Juni  zur  Eröffnung  und  wird 
dann  ihre  eingehende  Betrachtung  finden.  Jetzt  handelt  es  sich  um  einen  Rundgang  durch 
die  Säle  und  um  ein  Besichtigen  jener  Einzelausstellungen,  die  zum  größten  Teil  durch 
die  Darbietung  eines  ,, Oeuvre“  voll  mannigfacher  Züge  charakteristische  Ausbeute  liefern. 

Bei  der  Musterung  der  Hauptsäle  verzichtet  man  am  besten  auf  das  Systematische 
und  sammelt  die  bunte  Beute,  wie  sie  sich  findet.  Reich  ist  sie,  wie  gesagt,  hier  nicht  und 
nur  wenig  läßt  sich  aus  der  Fülle  der  Gleichgültigkeit  und  Mittelmäßigkeit  herausholen. 

Ein  anderes  Gesicht  als  sonst  hat  der  repräsentative  Ehrensaal.  Er  zeigt  nicht  wie 
früher  ausschließlich  patriotisch-historische  Kunst,  sondern  er  bietet  seine  Wände  mannig- 
fachen Darstellungen.  Neben  Schlachtengemälden  und  dem  sehr  trockenen  und  dünnen 
Triptychon  von  Schlabitz,  das  den  Dombau  in  einem  theatralischen  Freimaurerstil  ver- 
herrlicht, findet  sich  hier  Wertvolles,  wie  Hoffmann-Fallerslebens  ,, Riesengebirgsland- 
schaft“, Klein-Chevaliers  ,, Helgoland-Ankunft“,  in  Wasser-  und  Luftatmosphäre  gehüllt, 
des  Grafen  Harrach  ,, südlicher  Sämann“,  von  der  Poesie  neutestamentlicher  Gleichnisse 
erfüllt,  und  ein  ausgezeichnetes,  dem  Luxemburg  gehörendes  Stück  des  Dresdener  Malers 
Felix  Borchard,  das  Porträt  eines  kräftigen,  durch  ein  Feld  watenden  Mannes.  Das  Gelb 
der  Halme  steht  zu  der  Lederfarbe  des  Sportanzuges  gut  und  die  ganze  aufrechte  Gestalt 
mit  dem  kühnen,  etwas  herausfordernden  Gesicht  hebt  sich  plastisch  heraus. 

In  dem  blauen  Saal,  der  seinen  dekorativen  Schmuck  der  Reliefs,  Friese  und  Portale 
behalten,  wandelt  man  unter  Statuen  und  Büsten.  Die  Kleinplastik  ist  hier  bedeutungs- 
voller als  die  Großskulpturen.  Bedenklich  als  Pose  erscheint  Eberleins  ,, Sterbender 
Goethe“;  er  fährt  mit  einer  pathetischen  Gebärde  vom  Sessel  auf  und  man  wundert  sich 
nur,  daß  nicht  am  Sockel  eingegraben  steht:  ,,Mehr  Licht!“  Die  Wände  sind  hier  bedeckt 
mit  den  großen  Kartons  von  Hermann  Prell:  ,,Raub  der  Europa“,  „Grazien“,  ,, Parzen“^ 
,, Titanenkampf“.  Sie  muten  freilich  akademisch  an,  sie  tragen  mehr  Bildungs-  als  Gefühls- 
stempel, aber  sie  haben  dabei  manchmal  einen  lebendigeren  Griff  in  der  Modellierung,  als 
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man  bei  der  blassen  Kartonmanier  sonst 
findet.  Aus  den  anderen  Sälen  lassen  sich 
notieren:  Kallmorgens  schönes  „Abendbild“ 
vom  Hamburger  Hafen  mit  der  rot  unter- 
gehenden Sonne  über  Wasser,  Nebel  und 
Schiffsschornsteindampf,  ferner  seine  inter- 
essante Lichtstudie  der  ,,Strohabladerin- 
nen“:  die  obere  Partie  der  Scheuer  liegt  im 
einfallenden  Lichte,  die  untere  versinkt  in 
Schattentiefe. 

Dettmanns  funkelnde  Sonnenbilder, 
das  eine  grün  flimmernd,  ,,Ein  Frühstück 
im  Freien“,  mit  der  munteren  Koloristik 
des  weißen  Tischtuches  und  der  Früchte 
auf  dem  Rasen,  das  andere,  ,,Rote  Mäd- 
chen“ auf  dem  lichtdurchsprühten  Wald- 
platz. Otto  H.  Engels  gelbgrüngraues  ,, Dü- 
nental“, das  die  Formationen  der  Dünen- 
hügel mit  ihren  weichen,  unregelmäßigen 
Umrissen  festhält,  das  gleichsam  Hinge- 
wehte, vom  Wind  Gebaute,  das  der  nächste 
Windstoß  wieder  verändert.  Richard  Müllers 
,, Bäuerin“,  mit  altmeisterlicher  Kunst  mo- 
delliert, wie  aus  zähem  Holz  geschnitzt, 
das  eckige  Gesicht  mit  den  tief  gegrabenen 
Lederfurchen. 

Stilisiertes  begegnet  in  Douzettes 
,,Park“,  der  mit  seinen  Heckenkulissen,  der 
dekorativen  Staketenmusterung,  den  pre- 
zieusen  Reifrockdamen  an  die  freilich 
geschmacksraffinierteren  Kulturvariationen 
des  Russen  Somoff  erinnert.  Schlichting  möchte  in  solcher  Art  seine  Sans-Souci-Vision 
bannen,  aber  er  kommt  nicht  über  eine  süßliche  bengalische  Konfettimanier  heraus  und 
Stahls  ,,Dekameroneerzählung  am  Brunnen“  in  Florentiner  Parklandschaft  ist  etwas  klein- 
liche Praeraphaelitenspielerei  ohne  persönliches  Fluidum. 

Von  Ausländern,  die  diesmal  spärlicher  begegnen,  muß  man  Gary  Melchers  malerisch 
sehr  vornehme  Bilder  der  beiden  Kinder  und  des  jugendlichen  Paares  im  Zeichen  der 
Orangenblüte  nennen  und  des  temperamentvollen  spanischen  Koloristen  Sorolla  y Bastida 
Meer-  und  Sonnenbilder,  die  in  gelbem  Feuer  flammen. 

Anregender  und  ausgiebiger  als  solch  flüchtige  Auslese  ist  das  Verweilen  in  den 
Kabinetten,  in  denen  sich  das  Gesamtwerk  eines  Künstlers  in  markanten  Beispielen  spiegelt, 
wo  man  nicht  nur  Zufallsbilder  sieht,  sondern  künstlerische  Wesenheiten  erkennt. 

Dem  Gedächtnis  des  heimgegangenen  Rudolf  von  Alt  ist  einer  dieser  Räume  ge- 
widmet. Das  Porträt  des  feinen  und  innigen  Wiener  Meisters  hängt  in  der  lebensvollen 
Radierung  Schmutzers  an  der  Mittelwand  zwischen  den  Bildern  und  daneben  schwarz 
bebändert  ein  großer  Lorbeerkranz. 

Stille,  beschauliche  Stimmung  herrscht  hier.  Das  liebevolle  Versenken  des  Künstlers 
in  die  Landschaft  und  sein  herzlicher  Sinn,  der  tiefe  Blick  und  die  treue  Hand,  die  sorgsam 
und  beinahe  zärtlich  jeden  Eindruck  hält,  ihn  heimträgt  und  bewahrt,  sie  sieht  man  in 
diesen  Bildern.  Durch  die  österreichischen  Lande  führen  sie,  Salzburg,  Linz,  Klosterneu- 
burg halten  sie  erinnernd  fest;  italienische  Studien  aus  Como  und  Venedig  bringen  sie, 
Teplitzer  Brunnenpromenade,  ja  sie  schweifen  in  exotische  Ferne  und  zaubern  das 
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Tartarendorf  Murzuff  und  den  Palast  des 
Tartarenchan  in  Baktchissarai  aufs  Papier. 

Und  diese  Handschrift  ist  immer  von 
einer  so  zierlichen  Akkuratesse,  wie  mit 
der  Feder  eines  Miniaturisten  gemalt;  an 
alte  Stammbuchblätter  denkt  man  bis- 
weilen. Alts  feinste  Kunst  aber  genießt 
man,  wenn  man  seine  nachgefühlten 
Architekturzeichnungen  betrachtet.  Das 
ist  eineKunst  voll  erlesenen  Filigranreizes, 
wie  er  gotisches  Maßwerk  in  spinneweb- 
feinen Zügen  aufleben  läßt,  gleich  Spitzen- 
mustern wirkt  es.  Wie  Menzel  liebt  Alt 
die  Juwelenphantasie  der  Barockkirchen 
und  strichelt  mit  minutiösem  Stift  ihre 
Ornamentik  nach.  Wie  gestochen  liegt 
das  da  und  seine  italienischen  Palast- 
fassaden haben  oft  das  Aussehen  gravier- 
ter Elfenbeinplatten, 

Stofflich  ein  Gegenstück  zu  diesen 
Stadtinterieuren  und  zu  der  Stimmung 
Alt-Wien  bildet  die  Sonderausstellung  Alt- 
Berlin  des  Professors  Jakob. 

Er  hält  die  breiten  Treppen  und  die 
geräumigen  Flure  und  die  engen  winkligen 
Gassen  der  ältesten  Teile  Berlins  treu- 
fleißig fest.  Kulturdokumente,  oft  von 
heimlichem  Fontaneschen  Reiz,  sind  diese 
Treppenhäuser  von  der  Poststraße  und 
dem  Mühlendamm  mit  ihren  weit  ge- 
schwungenen Stiegenführungen,  den 
schmiedeeisernen  Geländern  in  der  Zopf- 
ornamentik, die  Nikolai-  und  Marien-  Krawatte  in  Flachstickerei 
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gewirr  von  Neu-Cöln  am  Wasser,  die 

Inselbrücke  und  die  alte  Herkulesbrücke,  die  Schilderei  der  Friedrichsstraße  und  der 
Schloßfreiheitbuden  mit  ihren  Bilderbogenflächen,  die  Winkelhöfe  der  Petristraße  mit  ihren 
hölzernen  Galerien,  die  Giebel  der  Grünstraßenhäuser,  die  charakteristisch  die,, Särge“  heißen. 

Neben  diesem  alten  Berlin  das  neue  Berlin  Skarbinas. 

Skarbina  hat  sich  früh  die  moderne  Großstadtstimmung  zum  Motiv  genommen.  Doch 
in  seinerBerlinerLuft  schwingt  ein  gewisses  Parfüm,  das  denUrsprung  amPariser  Boulevard 
hat.  Er  liebt  die  Lichteffekte  der  abendlichen  Großstadtstraßen,  die  Feerien  der  elektrischen 
Monde  und  die  leuchtende  Flut,  die  aus  den  Auslagen  der  Bazare  strömt,  das  Gewimmel 
der  Droschken  und  Omnibusse,  die  Phänomene  der  Laternen  im  Nebel,  wenn  ihre  Flammen 
wie  zitternde  Dotter  im  Astralhof  schwimmen.  Man  denkt  an  Charpentiers  ,,Ville  de  lu- 
miere“.  Skarbina  sucht  noch  nach  Steigerungen  solcher  Lichteffekte;  er  bildet  die  natür- 
lichen Feuerwerke  und  die  Illumination  nach,  die  der  Weihnachtsmarkt  mit  der  kaleido- 
skopischen Licht-  und  Farbenmosaik  der  bunten  Spielzeugbuden,  den  Lampions,  den  Kerzen- 
pyramiden der  Tannenbäume  bietet  und  die  Magie  des  Bahnhoffeldes  von  einer  Brücke 
aus  gesehen,  mit  dem  Spiel  der  Signallaternen,  blitzend  durch  die  Wolken  der  Lokomotive. 

Die  Frauen,  die  über  diese  Straßen  schreiten  oder  schlank  aus  einem  Wagen 
steigen,  heben  sich  mit  der  Grazie  der  Pariserin  die  Röcke.  Skarbina  hat  aber  auch  den 
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Sinn  für  die  stillen  Par- 
tien im  Tiergarten,  beim 
zoologischen  Garten,  am 
Kanal,  wo  die  Kähne 
ziehen  undkleine  Brücken 
ihren  Bogen  wölben. 

Und  das  achtzehnte 
Jahrhundert  lockt  ihn  mit 
seinen  Garteninterieuren, 
den  Alten  Fritz-Motiven. 
Eine  hübsch  gedachte 
Kulturmischung  aus  sei- 
nen beiden  Neigungs- 
welten versucht  er  in 
dem  Potsdamer  Bild,  auf 
dem  die  Gardekompagnie 
auf  dem  Schloßplatz 
unter  den  Augen  der 
olympischen  Statuen  aus  dem  siede  Frederic  le  Grand  Parademarsch  übt.  An  Menzel 
darf  man  dabei  freilich  nicht  denken. 

Sehr  anregend  fesselt  die  reich  bestellte  Ausstellung  Hans  Herrmanns. 

Ein  ganzes  Reisepanorama  mit  wechselnden  Prospekten  öffnet  sich  hier,  vollendet 
lebendig  und  echt  festgehalten,  künstlerisch  empfangen  und  mit  Licht  und  Luft  wieder- 
gegeben. 

Wechselnde  Prospekte; 

Holländische  Brücken  und  Grachten  mit  Herbstbäumen;  Hafen  mit  Schiffen,  Mühlen 
und  Segeln  im  Hintergrund,  auf  dem  Vordergrund  am  Ufer  die  Milchfrauen  mit  den 
mächtigen  Messingkübeln,  von  der  Schultertrage  herabhängend;  Kanalgäßchen  mit 
überwachsenen  Mauern  und  Kais  mit  fleckigen  Sonnenzelten  über  Orangen-  und  Melonen- 
ständen aus  Italien;  die  bunten  Gemüsestilleben  an  der  Riva;  Blumentische  rot  und  grün 
flammend;  die  schuppigen  Fische  der  Pesceria,  metallisch  schimmernd;  Meerstimmungen, 
Muschelsammler  mit  den  großmaschigen  Kiepen  in  der  hellweißen  Fläche  von  Strand  und 
Himmel;  graugrüne  Dünen,  Grasstriche;  Frühlingsgartenwege  mit  loderndem  Gelbgrün; 
Landkirchen  und  alte  Dorfstraßen,  die  die  Erinnerung  an  holländische  Fischernester,  an 
Kaltwyk  und  Rhinsberg,  wecken. 

Es  sind  die  Bilder  eines  Betrachters.  Einen  heroischen  Zug  hat  dagegen  in  seiner 
Meeresschilderung  Hammacher.  Wie  Atemzug  homerischer  Welt  weht  es  aus  diesen 
Ozean-Symphonien.  Die  Poesie  der  Murazzi  bei  Chioggia  steigt  erinnerungvoll  auf:  cyklo- 
pische  Blöcke,  umbrandet  von  tiefblauem  Wogenprall;  die  Stimmung  des  ,,veilchenfarbenen 
Meeres“  der  Odyssee.  Einmal  trifft  man  das  seidige,  mattgoldgelbe  Kolorit  Turnerscher 
Venezia-Visionen  und  großzügig  ist  der  mächtige  Steinviadukt,  an  die  Campagna-Bogen 
der  antiken  Wasserleitung  gemahnend,  auf  dem  der  rauchende  Eisenbahnzug  über  aufge- 
wühlte Wogenflut  rollt:  Zusammenklang  epischer  Urwelt  und  der  Gegenwart. 

Die  Aufschrift  ,, Antiker  Form  sich  nähernd“  kann  man  dem  Kabinett  geben,  das  die 
malerischen  und  plastischen  Werke  Volkmanns  in  Rom  darbietet. 

Volkmann  gibt  sich  hier  weniger  klassizistisch,  als  archaisch.  Die  herben  primitiven 
Reize  der  Frühzeit  locken  einen  strengen  Geist.  Er  schafft  Reliefs  aus  farbigem  Marmor: 
,,Pan  mit  Ziege“,  ,, Jüngling  mit  Pferd“,  einen  Satyrtanz;  lebensgroße  Statuen  mit  ganz 
ornamental  behandeltem  Ringelhaar  und  Bart.  Seine  in  der  Farbe  bewußt  stumpf  gehaltenen 
Bilder  geben  Szenerien  des  goldenen  Zeitalters,  auch  Jagden  nackter  Amazonen  mit  dem 
Wurfspieß.  Eine  artistische  Etüde  ist  die  heroische  Landschaft,  der  ,,Tempel  auf  dem 
Vorgebirge  am  Meer“  in  emailglänzenden  grünen  und  blauen  Tönen,  die  dem  Ganzen  den 
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Anschein  einer  alten  Ma- 
jolikaplatte geben. 

Modern  dekorativ 
erscheint  daneben  Kamp- 
mann, bekannt  durch 
seine  Lithographien  aus 
dem  Karlsruher  Künst- 
lerbund. Man  findet  sie 
hier  in  der  Schwarz- 
W eiß-Ausstellung. 

Außerdem  hat  dieser 
Künstler  aber  auch  in 
einem  Kabinett  eine  Bil- 
derauswahl zu  zeigen. 

Er  ist  ein  Meister  der 
farbigen  Fläche.  Die  ja- 
panische Kunst,  Natur- 
motive zu  vereinfachen, 
sie  in  wenige  farbig  abgestimmte  Flächen  umzusetzen,  ist  sein  Ziel.  Mit  großer  Sicherheit 
und  gutem  Geschmack  führt  er  das  durch.  Die  Ebene  läßt  er  weit  sich  dehnen  und  in  den 
Horizont  übergehen.  Einen  Regenschauer  über  Land  gibt  er  huschig  wolkig  wieder  und 
ein  ähnliches  Motiv  (man  erinnert  sich,  wie  gern  die  Japaner  den  Regen  dekorativ 
benutzen)  variiert  er  im  ,, Aprilwetter  über  einem  grünen  Tal“.  Ein  gelbes  Getreidefeld 
setzt  er  gegen  den  blauen  Himmel,  ganz  unstofflich,  man  könnte  beinahe  sagen,  unland- 
schaftlich, nur  als  ein  freies  Spiel  der  farbigen  Flächen. 

Wieder  ganz  japanisch  mutet  das  Motiv  des  Luftraumes  mit  der  Mondsichel  an  und 
der  Japonismus  dieses  Bildes  wird  noch  verstärkt  durch  den  Baumzweig,  der  von  unten 
witzig  pittoresk  geschnitten  in  das  Bild  hineinragt.  Felix  Poppenberg 

Berliner  Ausstellung  des  deutschen  Künstler- 
bundes. „über  den  Parteistreit  der  Tage  hinaus“,  das  ist  jetzt  das  Leitwort 
der  Vereinigung,  die  in  den  Kampftagen  unter  dem  Namen  der  ,, Sezession“  auf  den  Plan 
trat.  Sie  hat  nun  diesen  Namen  abgelegt.  Ohne  Polemik,  nur  ihrem  inneren  Ziele  folgend, 
hat  sich  diese  unabhängige  Bewegung  immer  positiver  gestaltet.  Und  mit  seiner  zweiten 
Ausstellung  verkündet  der  deutsche  Künstlerbund,  der  aus  den  deutschen  Sezessionen  her- 
vorgegangen ist,  ein  großes,  neues  und  förderliches  Resultat.  Er  hat  einen  Teil  der  Villa 
Romana  bei  Florenz  erworben;  vor  der  Porta  Romana  gelegen  ist  diese  Stätte  mit  weitem 
Blick  auf  Florenz,  Fiesoie  und  den  Appenin.  Der  Zweck  dieser  Erwerbung  ist,  ,, talent- 
vollen Künstlern  Gelegenheit  zu  geben,  eine  Zeitlang  in  Ruhe  an  schönem  Ort  zu  arbeiten 
und  zugleich  vor  den  in  Florenz  so  reich  vertretenen  Kunstwerken  aller  Epochen,  aller  Stile 
mit  sich  und  ihrer  Kunst  zu  Rate  zu  gehen“.  Weder  Alter,  noch  Richtung,  noch  Ver- 
mögen sollen  dabei  ausschlaggebend  sein,  sondern  allein  Talent  und  Arbeitskraft.  Weder 
eine  Schule  für  Unreife,  noch  eine  Versorgungsanstalt  will  man  schaffen,  sondern  fertigen 
Künstlern  Gelegenheit  bieten,  sich  und  ihre  Kunst  auszureifen  und  damit  die  deutsche 
Kunst  zu  fördern. 

,,Über  den  Parteistreit  der  Tage  hinaus“  geht  solche  neue  Losung,  und  würdig,  ruhig 
und  abgeklärt  klingt  dies  Programm.  Der  Florentiner  Preis  soll  künftig  als  Gewinn  der 
Ausstellung  jedesmal  an  sieben  Künstler  vergeben  werden.  Und  der  Anfang  wird  mit  der 
diesjährigen  Berliner  Ausstellung  gemacht  werden. 

In  einem  neuen  Hause  ist  sie  angesiedelt.  Das  alte  Sezessionsgebäude  auf  dem 
Gelände  des  Westentheaters,  das  sich  als  zu  klein  erwies,  ist  gefallen  und  am  Kurfürsten- 
damm erstand  ein  gutgegliederter,  einfach  geschmackvoller  Bau. 
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In  leichter  Empire-Anleh- 
nung ist  er  errichtet.  Ein 
Gartenrondel  mit  einem 
Umgang  lagert  vor,  Kugel- 
bäume stimmen  ihn  zu 
einer  Architekturvignette. 
Durch  das  vorspringende, 
kräftig  betonte  Portal  be- 
tritt man  einen  lichten 
Vorplatz  und  ist  dann  so- 
gleich inmitten  der  Bilder- 
räume, die  sich  außer- 
ordentlich übersichtlich 
und  angenehm  gliedern. 
Eine  deutsch-österreichi- 
sche Ausstellung  wird  ge- 
boten, diesmal  ganz  ohne 
Auslandsgefolgschaft.  In 
gut  gemischter  Auswahl  vereinigen  sich  Gemälde  mit  Schwarzweißkunst,  mit  Plastiken 
und  wenigen  sorgfältig  ausgesuchten  Stücken  des  Kunstgewerbes. 

Eine  hervorragende  Rolle  spielt  auf  der  Ausstellung  das  Porträt.  Vom  Grafen  Kalck- 
reuth  sieht  man  zwei  Frauenbilder  voll  schwingender  seelisch  landschaftlicher  Stimmung. 
An  eine  Szene  von  Marie  Ebner-Eschenbach  lassen  sie  denken,  an  jene  Eingangsszene  von 
,,Am  Ende“  mit  dem  still-ruhevollen  Herbstsonnenschein,  in  dem  die  Alternde,  zum 
Frieden  Gekommene  auf  der  Gartenveranda  sitzt  und  sinnend  rückschauend  in  das  Grüne 
blickt.  Solche  Szenerie  und  solch  dämmerndes  Versonnensein  eines  alten  Menschenkindes, 
von  Güte  und  lächelnder  Entsagung  umspielt,  ist  auf  jenen  Bildern  Kalckreuths  und  darunter 
könnte  jenes  Ebner-Wort  stehen,  das  von  den  Leidenschafts-  und  Trieberlösten  gilt:  ,,Die 
schönen  Tage  sind  vorbei,  nun  werden  die  guten  kommen.“ 

Großen  Wurf  und  meisterliche  Qualität  hat  ein  anderes  Werk  Kalckreuths,  das  hier 
gleich  mit  charakterisiert  werden  soll,  die  ,, Kostümprobe“.  Von  der  Velasquez-Rasse 
stammt  es.  Ein  zierliches  Mädchen  stolziert  in  starrendem  Reifrock.  Energisch  modelliert 
sich  die  Form  heraus,  heraldisch  fast.  Und  die  Tönung  dieser  Fläche  in  weichem  Über- 
gang von  Grau-Blau-Rosa  ist  ganz  in  der  Art  der  Infantenbilder  des  Meisters  und  von 
geschmacksraffinierter  Delikatesse. 

Zwei  jüngere  Berliner,  die  Herren  von  Kardorff  und  von  König,  bewähren  auch  diesmal 
ihre  sichere  und  pointierte  Charakterisierungskunst.  Kardorff  hält  den  Kopf  eines  Berliner 
Verlagsbuchhändlers  fest  und  bringt  mit  einer  sehr  persönlichen  Technik  den  Ausdruck 
des  Momentanen,  lebendig  Sprechenden  zur  Wirkung.  Sehr  originell  ist  Königs  Studie  des 
Boheme-Poeten  Erich  Mühsam,  ein  Gegenstück  zu  dem  Bilde,  das  Corinth  von  Peter 
Hille  machte. 

Auf  schmaler,  langer  Leinwand  malte  König  seinen  Bohemien,  man  denkt  an  den 
,, armen  Lelian“,  in  der  Dürftigkeit  der  äußeren  Erscheinung,  mit  den  suchenden,  frierenden 
Augen.  Hilflose  tastende  Menschlichkeit;  der  Dichter  als  ein  verlassenes  Kind,  das  sich 
verlaufen  und  sich  in  dieser  rauhen  Welt  nicht  zurechtfindet,  das  spricht  dies  Werk  aus. 

Gegen  diese  weiche,  verlorene  Verträumtheit  das  scharf  geschnittene  Bild  eines 
Mannes  der  Tat,  Slevogts  Porträt  des  Bankdirektors  Dernburg.  Lässig,  in  leichter  heller 
Sommerjacke  lehnt  der  schwarzbärtige  Mann  im  Lehnstuhl.  Eine  gemächliche  Aus- 
ruhestellung, doch  in  dem  kühn  geprägten  Gesicht  zuckt  es  von  Verstandesarbeit,  ein 
Bewegungsspiel  voll  intensivem  Leben.  Kombinationen  und  bewegliche  Phantasien 
tummeln  sich  hier  und  auf  dieser  Stirn  glaubt  man  das  Wort  von  den  unbegrenzten 
Möglichkeiten  zu  lesen. 
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Aus  einer  feinen  Vor- 
stellung heraus  erwuchs 
Exters  Richard  Strauß. 

Leider  aber  mißlang  der 
Ausdruck.  Exter  wollte 
wohl  den  Meistermusiker 
in  einer  gewissen  Vielfältig- 
keit seines  Wesens  fest- 
halten.  Er  dachte  viel- 
leicht daran,  daß  dieser 
Verwegene  und  Raffinierte, 
der  immer  die  steilen  W ege 
des  Unerhörten  in  seiner 
Kunst  sucht,  in  seiner 
äußeren  Menschlichkeit 
eine  Liebe  zum  Primitiven, 

Rustikalen  hat,  einen  Zug 
von  bayerischem  Bauern- 
tum, den  er  gern  und  froh  in  seinen  Sommerzeiten  auf  dem  Hof  von  Marquardstein  betätigt. 

So  stellte  Exter  Richard  Strauß  in  ländlicher  Tracht  in  Bergeinsamkeit,  von  Bäumen 
überrauscht,  dar.  Aber  es  gelang  ihm  nicht  die  Einheit  von  Mensch  und  Natur  zu  treffen; 
noch  weniger  aber,  aus  dem  derben  Schlichten  der  äußeren  Erscheinung  die  klingende 
innere  Wunderwelt  hindurch  tönen  und  leuchten  zu  lassen.  Die  Landschaft  bleibt  Kulisse 
und  der  kniehosige  Mann  wirkt  ziemlich  ungeschickt  hineingestellt,  wie  ein  schlechter 
Schauspieler,  der  sich  auf  seinem  Platz  sehr  unbehaglich  vorkommt. 

Überraschend  bürgerlich  erscheint  diesmal  der  Münchner  Freiherr  von  Habermann. 
Man  ist  von  ihm  die  Variation  der  ,, Beautes  de  diable“  gewöhnt,  perverse  Häßlichkeiten 
steil  gereckter  Frauenleiber.  Diesmal  kommt  er  mit  dem  Porträt  einer  Geheimrätin,  das  in 
verblüffend  echter  Charakteristik  eine  besitzfrohe  Behäbigkeit  und  interessierte  Kaffee- 
Redseligkeit  ausspricht.  Es  ist  der  Typ  einer  — wenn  sie  nicht  gereizt  wird  — • gutmütigen 
Bourgeoise,  Fontanes  Frau  Jenny  Treibei  könnte  man  sich  so  denken. 

Ein  anderer  Münchner,  Albert  von  Keller,  bringt  ein  karessant  kokettes  Mondänen- 
Porträt:  schlanker,  biegsamer  Körper,  schräg  gesetzt,  den  Kopf  pikant  kapriziös  gedreht, 
Chiffon-Wellen,  Stil  degage.  Und  wenn  diese  Auffassung  dem  Urbilde  nicht  gleicht,  so 
gleicht  sie  sicher  seinem  Wunsche.  Keller  malt  die  Frauen  so,  wie  sie  aussehen 
möchten. 

Nobel  verhalten  ist  die  Bildniskunst  von  Reinhold  und  Sabine  Lepsius.  Sabine 
malt  ein  Kinderdoppelporträt  von  ungemeiner  Distinktion  in  der  anmutigen  Haltung  der 
Köpfe  zueinander  und  Reinhold  Lepsius  fixiert  den  philosophischen  Kopf  Wilhelm 
Diltheys  und  eine  adlige  Frauenerscheinung  in  einer  Atmosphäre  voll  der  feinsten 
Blüte  des  achtzehnten  Jahrhunderts. 

Nicht  zu  übersehen  ist  Max  Liebermanns  Darstellung  des  Geheimrates  Bode,  die 
treffend  in  der  Charakteristik  das  Phantasievoll-Künstlerische  und  das  Scharf-Verstandes- 
mäßige mischt  und  geistreich  in  dem  Gesicht  dieses  gefürchteten  glücklichen  Finders  das 
Jägermäßige,  Witternde,  Erobernde  herausarbeitet. 

Ferner  Mackensen,  des  Worpsweders,  Alt-Frauenbildnis  mit  dem  Kranz  in  der 
Hand,  Whistlersches  Schwarz  gegen  grünen  Hintergrund  abgesetzt.  Schließlich  Hans 
Thomas  Selbstbildnis  mit  Tod  und  Amor  in  blaublühender  Frühlingshimmelluft. 

Von  den  Landschaftspoesien  fesseln  Leistikows  Jahreszeitstimmungen,  sein 
tönender  Thüringerwald,  der  leuchtende  Sommermorgen  und  die  weißen  weitgebrei- 
teten Schneegefilde  des  Riesengebirges.  Von  Liebermann  sieht  man  außer  der  in 
Flimmer-Laubgrün  getauchten  ,, Seilerbahn“  und  einem  ,, Biergarten“  das  aus  der 
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Hamburger  Kunsthalle  ge- 
liehene Bild  der  Polo-Spieler 
voll  vehementer  Bewegung. 
Volkmann,  der  Karlsruher, 
malt  reifendes  Korn  in  zarten 
Tönen,  rhythmisch  schwin- 
gend und  im  Hintergrund 
breiten  sich  schachbrettartig 
gefeldert  bunte  Saaten- 
striche über  Abhänge.  Voll 
strotzender  Fülle,  farben- 
saftig sind  Heinrich  Zügels 
animalische  Ensembles,  die 
Schweine  am  Waldbach 
und  der  Kälbergarten. 

Als  blendender  Sonnen- 
maler zeigt  sich  Otto  Hett- 
ner,  er  ist  ein  Virtuose 
des  flammenden  Gelb.  Seine 
südlichen  Bilder,  italieni- 
sche Veranden  mit  Land- 
schaftsblicken glühen  gleich 
heißen  Orangenwäldern. 

Eine  Gruppe  von  Bildern  reizt  durch  die  Nuanciertheit  und  Delikatesse  des 
Geschmacks.  Interieure  und  Stilleben  sind  es  zumeist.  Heinrich  und  Ulrich  Hübner  ent- 
zücken durch  die  erlesenen  Raumstimmungen  in  weich  abgetönten  Farben.  Und  wie  von 
der  ,, Paysage  intime“  kann  man  auch  von  solchen  Interieuren  sagen,  daß  sie  ,,etats 
d’äme“  sind.  Voll  artistischer  Feinschmeckerei  ist  auch  Karl  Molls  Interieur.  Es  zeigt 
Wiener  Note  in  seinen  weißen  Tönen,  seinen  geradlinigen  Möbel-Formen,  die  pikant 
belebt  werden  durch  die  pittoresken  Farben  und  die  bizarren  Formationen  exotischen 
Bric-ä-Brac. 

Eine  ganz  andere  Welt  gibt  das  schwedische  Interieur  von  Heine  Rath:  hellrote 
Holzwände,  geblümtes  Sopha,  weiße  Fensterrahmen  und  durch  sie  hindurchleuchtend 
die  lichte  nordische  Nacht.  Hier  ist  eine  aparte  Mischung  von  Phantastischem  und  Primi- 
tivem künstlerisch  erreicht. 

Stilleben  brachten  Robert  Breyer,  sehr  delikate  graubraune  japanische  Keramik; 
Ulrich  Hübner,  lila  Glycinien  in  buntfarbiger  Fayencevase,  und  Kurt  Hermann,  dessen 
hauchzartes  von  Sonnenstrahlen  durchspieltes  Glas  besonders  schön  ist. 

Eine  Wandeldekoration  zu  einer  elysäischen  Pantomime  bildet  der  Ludwig  von 
Hofmann-Zyklus.  Sonnenglück-Idylle  stellt  er  dar  in  immer  neuen  Variationen  hell 
schimmernder  Töne;  blühende  Ufer  von  Traumländern  ziehen  vorüber;  auf  geblümter 
Wiese  schlingt  sich  ein  Reigen  tanzender  Mänaden;  das  goldene  Zeitalter  kommt  auf 
purpurner  Wolke  zur  Erde  hernieder:  sieh,  es  lacht  die  Au.  Die  Landschaft,  das  Ufer, 
die  Blumengelände  singen  und  klingen  bei  Hofmann,  er  ist  wahrhaftig  ein  Sonnensohn. 
Aber  seine  Gestalten  haben  etwas  von  Figurinen,  sie  sind  Kostümträger,  und  selbst  wenn 
sie  nackt  sind,  tragen  sie  ihre  Nacktheit  wie  ein  Kostüm.  Ohne  Staffage  hätten  diese  Bilder 
größere  Kraft  des  Lebenshymnus.  Ludwig  von  Hofmann  ward  mehr  Gesang  und  Melodie 
als  Gestaltung. 

Ein  Saal  führt  gesammelt  das  Schaffen  des  Schweizers  Ferdinand  Hodler  vor.  Man 
trifft  hier  manches  wieder,  was  man  von  der  vorjährigen  Düsseldorfer  Ausstellung  kennt. 

Hodlers  malerische  Sprache  ist  voll  primitiver  Urlaute.  Seine  Gefühle  und  Vor- 
stellungen stammen  aus  dem  ersten  Kapitel  der  Genesis.  Seine  menschlichen  Formen  sind 
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von  fast  ethnographischer  Sim- 
plizität, etwa  wie  naive  Völker 
sich  Sinnbilder  und  Gleichnisse 
machen.  Und  Rodler  taucht 
diese  Gesichte  in  ein  sehr  hel- 
les, kühles  Licht,  Weiß  und 
Blau  liebt  er,  die  Firnenfarben, 
und  die  dünne  messerscharfe 
Luft  der  krystallenen  Höhen 
scheint  durch  diese  Darstel- 
lungen zu  wehen. 

Mehr  begrifflich  als  gestal- 
tend scheinen  diese  Werke, 
mehr  parabolische  Tafeln  als 
Gemälde,  mehr  kosmische 
Programm-Musik  als  reines 
Bildwerk.  Man  könnte  sie  sich 
als  den  hieratischen  Schmuck 
einer  Kultusstätte,  eines  Natur- 
und  Menschheitstempels  den- 
ken. Von  Mann  und  Weib 
handeln  diese  Bilder  meist. 

Primitive  Urform  haben  diese 
Menschen,  als  hätten  sie  sich  eben  erst  aus  der  Schöpfung  gelöst.  Sie  drängen  und  ringen 
zur  Eigenwerdung  und  die  Geschlechter  mustern  sich  neugierig  und  halb  unbewußt,  wie 
fremde  Kinder,  die  auf  einer  Wiese  sich  zum  Spiel  zusammenfinden.  Tag  und  Nacht  wird 
in  hellfarbigem  und  düsterem  Abglanz  gespiegelt  und  der  Gesichtspunkt  dieses  Schauens 
ist  immer,  die  Geschöpfe  unter  dem  gewaltigen  überragenden  Schatten  ihrer  Gottheiten 
zu  zeigen. 

Nach  solcher  Primitivität  mit  philosophischem  Hintergrund  das  Luxusraffinement 
Gustav  Klimts. 

Er  hat  einen  eigenen  Saal  mit  weißen  Wänden  von  schwarzgoldenem  quadratischen 
Ornament  umzogen.  Wie  zwei  Schmuckpfeiler  begrenzen  den  Eingang  die  beiden  Vitrinen 
mit  Bibelots  der  Wiener  Werkstätte,  mit  Silbergerät,  gehämmert  und  inkrustiert,  mit 
emailliertem  Schmuck,  mit  seidengeschnürten  Pergamentbänden.  Klimts  Bilder  stimmen 
gut  zu  diesen  Objets  d’art.  Denn  sie  sind  auch  durchaus  dekorativer  Natur.  Sie  geben  nicht, 
wenn  sie  auch  manchmal  philosophische  Etiketten  tragen,  Weltanschauungs-Offenbarungen; 
auch  für  die  Weisheitsemblematik  öffentlicher  Bildungsstätten  scheint  diese  Kunst  wenig 
geeignet.  Sie  gibt  vielmehr  Visionen  eines  aufs  höchste  gesteigerten  Geschmacksraffi- 
nements, koloristische  Instrumentationen  voll  verwegener  Reize,  Kulturmischungen  voll 
wollüstiger  Kaprizen.  Byzantinisches,  die  Welt  Moreaus  und  Aubray  Beardsleys  wird 
hier  neu  beschworen,  eine  fast  grausame  Juwelenphantasie  schwelgt  hier  in  unerhörten 
Verbindungen.  Deutlich  wahrnehmbar  sind  auch  die  Verwandtschaften  mit  der  schottischen 
Schule  der  Mackintosh,  mit  deren  zu  steilen  hieratischen  Ornamenten  erstarrten  Menschen- 
leibern. 

Wie  aus  ,, Paradies  artificiels“  sind  die  Figuren  der  Klimtschen  Frauen. 

In  den  Gesichtern  ist  noch  ein  Schein  des  Lebens,  die  Gestalt  aber  verflöchtet  sich 
in  ein  kapriziös  künstliches  Ornament,  in  ein  Zierat,  das  oft  fabelhaften  Geschmacksreiz 
hat.  Die  Koloristik  fesselt  dabei  besonders.  Man  findet  manchmal  den  dumpfen  schweren 
Glanz  des  Emails  von  Limoges,  dann  ein  milchiges  Grau  wallender  Wassernebel,  blau- 
grünlila  Abtönungen  voll  chiffonzarten  Hauches.  Kostüm-  und  Schmuckträume  eines  ästhe- 
tischen Monomanen.  Auch  jene  Bilder,  die  nicht  Frauen  darstellen,  sind  durchaus  deko- 
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rativ.  Klimt  hat  Bäume  ge- 
malt, Buchen,  Birnen-,  Apfel- 
bäume, aber  sie  sind  nicht 
aus  der  Hand  der  Natur,  sie 
sind  stilisiert  und  wirken 
wie  Stoffmusterung  für  kost- 
bare Materiale,  für  geschnit- 
tenen und  durchwirkten 
Sammet-  und  Goldbrokat. 

Es  gibt  in  dieser  Aus- 
stellung noch  andere  solcher 
Art  verwandte  dekorative 
Temperamente.  Da  ist  vor 
allem  der  Münchener  Strath- 
mann.  Sein  großes  Salome- 
Tableau  gleicht  einer  byzanti- 
nischen Mosaikplatte.  Grün- 
goldener Schmelz  flimmert 
von  den  Gewändern.  Juwelen- 
und  Perleninkrustation  sprüht 
farbige  Reflexe  über  den 
nackten  Körper  der  Tänzerin. 
Und  aus  dem  dekorativen 
Ensemble  hebt  sich  die 
scharfe  Charakteristik  der 
gierigen  Köpfe  entarteter 
Menschen  an  der  schicksals- 
vollen Wende  einer  Zeit. 

Strathmann  ist  nicht  nur 
malerischer  Juwelier  und 
Bibelomane,  dieser  Stilist  ver- 
fügt auch  über  eine  außerordentliche  Impressionssicherheit.  Mit  im  einzelnen  durchaus 
realistischen  Mitteln  erreicht  er  Stilwirkungen  besonderer  Art. 

Einen  Münchener  Volksauflauf  stellt  er  dar,  ein  Gewirr  von  Köpfen  in  scheckigem 
Durcheinander  von  verblüffendem  realistischen  Griff  der  Typen.  Sieht  man  das  Ganze 
aber  in  Distanz,  so  ergibt  sich  aus  den  bajuvarischen  Ingredienzen  eine  fast  japanisch  wir- 
kende Flächenmusterung,  das  Meer  der  Köpfe  gliedert  sich  ornamental  und  darüber  zieht 
sich  wie  ein  Craquelenetz  die  bewegte  Verzweigung  starrender  Baumäste. 

Dekorative  Handschrift  hat  das  Bild  von  Rudolf  Riemerschmid  ,, Moosbirken“.  Mit 
seinem  körnigen  Grund  in  Altrosa  und  den  matten  graugrünen  Tönen  erweckt  es  den 
Anschein  einer  alten  Tapisserie.  Graziöses  Vignettenspiel  liegt  über  Thomas  Theodor 
Heines  Bildchen  des  Mädchens  mit  dem  Reifen  und  dem  bebänderten  Schäfchen.  Etwas 
leer  wirkt  des  sonst  so  graziösen  Schmuckkünstlers  Walser  ,, Pierrot  auf  der  Schloßtreppe“ 
vor  dekorativer  Baumkulisse,  und  Erlers  umfangreiches  Triptychon  ,, Johannisnacht“  ist 
nur  eine  bengalische  Beleuchtung  mit  billigen  Mitteln. 

Schließlich  noch  einige  Worte  über  die  Plastik  und  die  Schwarzweißkunst. 

Nur  eine  sehr  kleine  Zahl  von  Schwarzweißblättern  wurde  aufgenommen,  aber  sie 
zeigen,  so  gering  ihre  Anzahl,  sehr  mannigfache  Temperamente. 

Großstadtstimmung  hat  die  Kohlenzeichnung  Benno  Beckers,  das  in  ein  düsteres 
Nebelgrau  hineinwachsende  öde  Gerippe  eines  Neubaues.  Grotesken  voll  skurriler 
Linienphantasien  bringen  die  Federzeichnungen  Christophls  ,, Der  Hausfreund“  und  ,, Die 
Wasserleiche“,  beide  variieren  witzig  menschlich-tierische  Kreuzungen.  Eine  Radierung 
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voll  ernster  tragischer 
Wucht  ist  der  „Ritter“ 

Oskar  Grafs.  Man  denkt 
an  den  schwarzen  Florian 
Geyer  und  an  das  Blatt, 
das  Gerhard  Hauptmann 
in  seinem  , .Michael 
Kramer“  den  alten  knor- 
rigen Meister  radieren 
läßt:  ,,Mit  Erzen  war  ich 
angetan,  der  Tod  war 
Knappe  mir.“ 

Auch  in  der  Schwarz- 
weißabteilung gibt  es 
Dekoratives.  Julius  Klin- 
ger  spielt  in  seiner  Ozean- 
symphonie mit  perlbe- 
hängten Frauenleibern 
und  wappenglitzernden 
Fischen.  Und  Franziska 
Redelsheimers  Sans 
Souci-Terrasse  ist  eine 
Geschmacksvignette  von 
reicher  Kultur.  Herben 
Lebensrealismus  bringt 
dazu  Käte  Kollwitz  mit 
ihren  grau  schwellenden 
Pastellen  derVerbrecher- 
keller  voll  Nachtasyl- 
stimmung aus  den  Tiefen. 

Unter  den  Skulpturen 
finden  sich  ausgezeich- 
nete Tiermodellierungen, 
ein  gewaltiger  Adler  von 
August  Gaul  und  ein 

monumentaler  Löwe  von  mächtiger  ruhevoll  gesammelter  Gliedermajestät.  Als  Plastiker  ver- 
sucht sich  hier  Th.  Th.  Heine  mit  einen  Teufelchen  in  robbenartiger  Erscheinung.  Adolf 
Hildebrands Putto  mit  derDoppelflöte  und  der  schmiegsam  behendeMerkursind  voll  meister- 
licher Rhythmik.  Antiker  Form  sich  nähernd,  den  Volkmannschen  Werken  in  der  großen 
Ausstellung  verwandt,  ist  das  Relief  vonTuaillon  ,, Herkules  mit  demEber“  und  das  archaisch 
herbe  Relief  von  Hermann  Lang  aus  rauh  körnigem  Stein,  der  niederknieende  Trinker. 

Mit  einer  plastischen  Sonderkollektion  ist  Max  Klinger  vertreten.  Drei  Frauenfiguren: 
die  Schlafende,  die  Liegende,  die  Badende  und  dann  drei  sehr  eigenartige  Porträtskulpturen  : 
die  lang  sich  auswachsende  Nietzsche-Herme  mit  dem  Riesenschatten  der  Stirn;  die  Liszt- 
Büste,  aufgefaßt  wie  ein  Adlerprofil  mit  der  gleich  einem  Flügelpaar  stilisierten  Haar- 
mähne zu  beiden  Seiten  des  Kopfes;  die  Brandes-Studie  voll  mephistophelischer  Kurven 
und  Schlängeleien,  pantagruelisch,  als  erzählte  dieser  Mund  eben  eine  Conte  drolatique. 

Felix  Poppenberg 

^IPSMUSEUM  IN  ABERDEEN.  Weit  oben  im  kalten  Norden  Schottlands, 
in  der  Granitstadt  Aberdeen,  abseits  von  den  Gegenden,  welche  der  Strom  der 
europäischen  Kultur  direkt  berührt,  hat  der  Kunstsinn  und  der  Enthusiasmus  einiger 
ansehnlicher  Bürger,  und  speziell  des  Mr.  James  Murray,  eine  Skulpturengalerie  geschaffen. 


Zierbrunnen  von  J.  Lynn  Jenkins 
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die  in  ihrer  Art  wohl  einzig  dasteht.  Von  allen  Künsten  ist  bisher  die  Bildhauerei  in 
Schottland  am  meisten  vernachlässigt  worden  und  der  langen  Reihe  ruhmreicher  Maler 
des  Landes  läßt  sich  kaum  der  Name  eines  einzigen  Bildhauers  zufügen.  Nun  ist  durch  den 
Granitreichtum  der  Gegend  von  Aberdeen  in  dieser  Stadt  ein  Industriezweig  zur  Blüte 
gelangt,  der  mit  der  Bildhauerei  im  höheren  Sinne  zwar  nahe  verwandt  ist,  jedoch  durch 
den  geschäftsmäßigen  Betrieb  der  praktischen  Schotten  in  ein  von  der  Kunst  weit 
entferntes  Geschäft  entartet  ist.  Die  Bearbeitung  des  Granits  für  Grab-  und  Gedenksteine 
und  dekorative  Bauzwecke  konnte  bisher  in  keiner  Weise  als  Kunstbetrieb  betrachtet 
werden. 

Den  Steinmetzen  fehlte  es  an  richtigem  Verständnis  der  künstlerischen  Möglich- 
keiten des  Materials  und  an  Gelegenheit,  das  Auge  durch  Betrachtung  klassischer  Vorbilder 
zu  erziehen. 

Als  nun  dem  sehr  jämmerlichen  Museum  der  Stadt  Aberdeen  ein  ziemlich  beträcht- 
liches Legat  zufiel,  welches  zur  Erweiterung  und  Verschönerung  der  Galerie  verwendet 
werden  sollte,  faßte  Mr.  Murray  die  Idee,  an  den  Patriotismus  (vielleicht  auch  an  den 
Wetteifer,  sich  gegenseitig  zu  überbieten)  der  hervorragendsten  Mitbürger  zu  appellieren 
und  sie  dazu  zu  bewegen,  zu  einer  mustergültigen  Sammlung  von  Gipsmodellen  beizutragen. 
Innerhalb  kurzer  Zeit  war  die  Sache  so  weit  gediehen,  daß  im  vorigen  Monat  unter  großen 
Festlichkeiten  das  Museum  eröffnet  werden  konnte,  und  daß  die  Sammlung  ein  übersicht- 
liches Bild  der  Entwicklung  der  Bildhauerei  durch  alle  Zeitalter  darbietet,  wie  es  kein 
anderes  Museum  aufzuweisen  hat. 

Die  Muster  sind  mit  großer  Fachkenntnis  gewählt  und  chronologisch  angeordnet,  so 
daß  man  beim  Durchschreiten  der  Räumlichkeiten  den  stufenweisen  Fortschritt  der 
Bildnerei  durch  vier  Jahrtausende  verfolgen  kann,  von  der  chaldäischen  Kunst  bis  zum 
Ende  des  XVIII.  Jahrhunderts  in  Frankreich.  Viele  der  Abgüsse  sind  in  keiner  anderen 
Sammlung  zu  finden,  und  von  ganz  besonders  praktischem  Werte  sind  die  schönen 
Beispiele  von  Steininschriften,  welche  zweifelsohne  gerade  auf  die  Steinmetze  von  Aberdeen 
großen  und  wohltätigen  Einfluß  ausüben  werden.  Die  Halle  im  Zentrum  des  Baues  ist  von 
besonderem  Interesse,  da  jede  der  die  Galerie  stützenden  Säulen  aus  einer  anderen  Art 
Aberdeener  Granits  gearbeitet  ist,  so  daß  der  Raum  selbst  jede  Abart  des  Steines  der 
Gegend  vorführt.  P.  G.  Konody 

Rudolf  V.  ALT.  Variationen  von  Ludwig  Hevesi.  Wien,  Konegen  1905.  Hevesi 
ist  einer  der  Berufenen,  über  Alt  zu  schreiben,  denn  er  ist  ein  Wissender  und  einer 
von  denen,  die  den  Altmeister  würdigten  und  priesen,  auch  zu  einer  Zeit,  da  er  zurück- 
gedrängt schien  und  von  vielen  gerne  zum  alten  Eisen  geworfen  worden  wäre.  Das  ewig 
Junge,  das  immer  vorwärts  Strebende,  das  immer  lebendig  Moderne,  das  keine  zeitlichen 
Grenzen,  keine  Rücksichten,  keine  Schlagworte,  keine  anderen  Erwägungen  und  Ziele  als 
die  der  reinen  lauteren  Kunstempfindung  kennt  — all  das,  was  Rudolf  v.  Alt  auszeichnete, 
seine  eigenartige  Stellung  begründete  und  ihn  den  Jungen  und  den  Alten  gleich  teuer  und 
vorbildlich  machte,  hat  Hevesi  in  wiederholten  Darstellungen,  Charakteristiken  und  Kritiken 
klar,  deutlich,  liebenswürdig  und  wie  immer  formvollendet  ausgesprochen.  Die  hier  vor- 
liegende Sammlung  von  Aufsätzen,  die  im  Laufe  der  Jahre  zu  besonderen  Alt-Tagen 
geschrieben  waren,  vermehrt  um  die  nach  Alts  Ableben  veröffentlichte  köstliche  Alt- 
Menzel-Parallele,  lassen  im  Leser,  dem  Kundigen  und  dem  weniger  Vertrauten,  ein  pracht- 
volles, scharf  umrissenes  und  gemütlich  vertieftes  Bild  des  großen  Meisters  erstehen,  wie 
er  war  und  wie  er  in  unserer  Erinnerung  und  in  der  Geschichte  fortleben  wird:  als  der 
Österreichischeste  unter  den  Allerersten  und  Allerbesten,  welche  das  große  Schaffen  und 
Ringen  des  XIX.  Jahrhunderts  hervorgebracht  hat.  Das  wunderbare  Selbstporträt  vom 
Jahre  1897,  Skizzen  und  Aquarelle  persönlichster  Färbung,  Bachers  Zeichnung  (Alt  am 
Maltisch)  und  eine  Reproduktion  von  Juchs  Relief  (Alt  und  Anzengruber)  zieren  das 
reizende  Gedenkbuch.  E.  Leisching 
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ZIERBRUNNKN  VON  JENKINS.  Die  Arbeiten  des  englischen  Bildhauers  und 
Kunsthandwerkers  J.  Lynn  Jenkins  sind  den  Lesern  von  „Kunst  und  Kunsthandwerk‘‘ 
nicht  unbekannt.  Die  von  ihm  in  Gemeinschaft  mit  Professor  Gerald  Moira  ausgeführten 
farbigen  Gipsreliefs  im  Throgmorton  Restaurant  und  sein  mit  Edelmetallen,  Perlmutter 
und  Elfenbein  eingelegter  Fries  in  der  Stiegenhalle  von  Lloyds  Registry  wurden  seinerzeit 
in  unserer  Zeitschrift  abgebildet  und  besprochen.  Seine  letzte  Arbeit  ist  ein  Zierbrunnen 
aus  Cipolino  Marmor  und  Bronze,  welcher  in  der  gegenwärtigen  Ausstellung  der  Royal 
Academie  in  London  zu  sehen  ist.  Das  Bassin  ist  mit  Glasmosaik  belegt,  worin  die  Formen 
von  kleinen  Goldfischen  zu  sehen  sind.  Im  übrigen  mag  die  Abbildung  für  sich  selbst 
sprechen.  Die  Gesamthöhe  vom  Boden  bis  zu  den  Köpfen  der  Wassernymphen  ist  ungefähr 
i'2o  Meter. 


MITTEILUNGEN  AUS  DEM  K.  K.  ÖSTER- 
REICHISCHEN MUSEUM  Sfr 

PERSONALNACHRICHTEN.  Seine  k.  und  k.  Apostolische  Majestät  haben  mit 
Allerhöchster  Entschließung  vom  24.  April  d.  J.  dem  ordentlichen  Professor  an  der 
böhmischen  Universität  in  Prag  und  Mitgliede  des  Kuratoriums  des  k.  k.  Österreichischen 
Museums  für  Kunst  und  Industrie  Dr.  Josef  Stupecky  den  Titel  und  Charakter  eines 
Hofrates  mit  Nachsicht  der  Taxe  allergnädigst  zu  verleihen  geruht. 

Seine  k.  und  k.  Apostolische  Majestät  haben  mit  Allerhöchster  Entschließung  vom 
II.  April  d.  J.  den  Professor  der  Kunstgewerbeschule  des  k.  k.  Österreichischen  Museums 
für  Kunst  und  Industrie  Oskar  Beyer  zum  Direktor  dieser  Anstalt  in  der  sechsten  Rangs- 
klasse allergnädigst  zu  ernennen  geruht. 

Hausindustrieausstellung,  ihre  k.  und  k.  Hoheit  die  Frau  Erz- 
herzogin Isabella  hat  am  22.  Mai  nachmittags  die  Ausstellung  besucht. 

Ihre  königl.  Hoheiten  die  Frauen  Prinzessinnen  von  Bayern  Hildegard  und  Wildtrud 
besichtigten  am  3.  Juni  nachmittags  die  Ausstellung. 

Die  erste  Abteilung  der  Hausindustrieausstellung  erfuhr  eine  bemerkenswerte  Berei- 
cherung durch  Einfügung  einer  größeren  Anzahl  hervorragender  neuer  galizischer  Spitzen 
und  Weißstickereien. 

Am  22.  Mai  wurde  als  Nachtrag  der  Ausstellung  hausindustrieller  Spitzen  und 
Weißstickereien  im  Saale  VII  eine  umfangreiche  Ausstellung  dalmatinischer  Handarbeiten 
eröffnet.  Die  Ausstellung  umfaßt  Arbeiten  aus  dem  Besitze  Ihrer  k.  und  k.  Hoheit  der  Frau 
Erzherzogin  Maria  Josepha,  Ihrer  königl.  Hoheit  der  Prinzessin  Ludwig  in  Bayern,  Seiner 
Eminenz  des  Herrn  Erzbischofs  von  Zara,  des  Dominikanerklosters  zu  Zara,  der  Klöster 
San  Lorenzo  und  San  Francesco  zu  Sebenico,  der  Klöster  St.  Chiara  und  St.  Eustachius 
zu  Cattaro,  des  Klosters  Paludi  bei  Spalato  und  des  Klosters  Dritti  bei  Trau;  zahlreiche 
Stücke  wurden  durch  die  k.  k.  Statthalterei  in  Zara,  die  k.  k.  Bezirkshauptmannschaften 
und  durch  verschiedene  Privatsammler,  besonders  Damen  in  Dalmatien,  Wien  und 
Abbazia  beigestellt.  Von  besonderem  Interesse  sind  verschiedene  ältere  Kirchengewänder 
mit  reichem  Spitzenbesätze  italienischer  Art,  sowie  zahlreiche  Hemden  und  Kopftücher, 
wie  sie  heute  noch  als  volkstümliche  Tracht  erzeugt  und  getragen  werden. 

Besuch  des  MUSEUMS.  Die  Sammlungen  des  Museums  wurden  in 
den  Monaten  April  und  Mai  von  12.351,  die  Bibliothek  von  2142  Personen  besucht. 
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LITERATUR  DES  KUNSTGEWERBES 


I.  TECHNIK  UND  ALLGEMEINES. 
ÄSTHETIK.  KUNSTGEWERB- 
LICHER UNTERRICHT 

BRINCKMANN,  J.  Japanische  Kunst.  (Kunst  und 
Künstler,  III,  g.) 

CARSTANJEN,  Fr.  Kunstgewerbliche  Erziehung. 
(Deutsche  Kunst  und  Dekoration,  Mai.) 

Über  aktuelle  Fragen  auf  dem  Gebiete  des  gewerblichen 
Unterrichts.  (Zentralblatt  für  das  gewerbliche 
Unterrichtswesen  in  Österreich,  XXIII,  2.) 

JAUMANN,  A.  Das  Bild  als  Zimmerschmuck.  (Innen- 
dekoration, Juni.) 

LASSER,  M.  Otto  Baron.  Angewandte  Kunst  im  all- 
täglichen Leben.  (Innendekoration,  April.) 

LESSING,  Jul.  Zur  Erinnerung  an  Ernst  Ewald.  (Jahr- 
buch der  Königlich  Preußischen  Kunstsammlungen, 
XXVI,  2.) 

LÜBECKE,  C.  Die  Tiere  an  der  Krippe  des  Erlösers. 
(Zeitschrift  für  christliche  Kunst,  XVIII,  i.) 

LUX,  J.  A.  Die  Moderne  in  Wien.  (Deutsche  Kunst  und 
Dekoration,  Juni.) 

MORRIS,  A.  F.  A versatile  Art  Worker:  Mrs.  Tra- 
quair.  (The  Studio,  Mai.) 

PABST,  A.  Künstlerische  Erziehung  und  technischer 
Unterricht  in  amerikanischen  Schulen.  (Kind  und 
Kunst,  Mai.) 

SCHAEFER,  K.  Die  Pflicht  zur  Nennung  der  künst- 
lerischen Urheber.  (Kunst  und  Handwerk,  1905,  7.) 

SCHEFFERS,  O.  Das  Neue  um  jeden  Preis.  (Innen- 
dekoration, April.) 

SCHMID,  A.  Kunstsymbolik.  (Zeitschrift  für  christliche 
Kunst,  XVII,  12.) 

The  School  of  Industrial  Arts,  Geneva.  (Arts  and  Grafts, 
Mai.) 

STATSMANN,  K.  Zur  Geschichte  der  deutschen  Früh- 
renaissance in  Straßburg  i.  E.  (Das  Kunstgewerbe 
in  Elsaß-Lothringen,  März.) 

TEICHMANN,  E.  Petrarca  und  der  antike  Symbolis- 
mus. (Zeitschrift  für  christliche  Kunst,  XVIII,  2.) 

WAINWRIGHT,  A.  S.  The  Birmingham  School  for 
Jewellers.  (The  Studio,  Mai.) 

YEOMANS,  L.  H.  ,,L’Art  Nouveau“  in  the  House. 
(The  House  Beautiful,  April.) 

ZIMMERMANN,  E.  Werkstätten  für  deutschen  Haus- 
rat in  Dresden-Striesen.  (Deutsche  Kunst  und  De- 
koration, Mai.) 

II.  ARCHITEKTUR.  SKULPTUR. 

Adam,  Robert.  Artist  and  Architect.  4°.  London, 
Fisher  Unwin.  10  s.  6 d. 

BERLAGE  H.  P.  Over  stijl  in  bouw-en  meubel- 
kunst.  Amsterdam,  A.  B.  Soep.  130  blz.  m.  afb. 
roy  8°.  fl.  2.60. 

CREUTZ,  M.  Der  Neubau  ,,Haus  Trarbach“,  Berlin. 
(Berliner  Architekturwelt,  VIII,  2.) 

CZERNY,  A.  Das  Schloßtor  zu  Johrnsdorf.  (Mit- 
teilungen des  mährischen  Gewerbemuseums,  4.) 

Recent  Designs  for  Domestic  Architecture.  (The  Studio, 
Mai.) 


EBE,  G.  Stadt-  und  Haus-Gartenkunst.  (Der  Städte- 
bau, Juni.) 

FELDEGG,  v.  Zum  modernen  Theaterbau.  (Der 
Architekt,  Juni.) 

GRAUTOFF,  O.  Zwei  neue  Münchener  Warenhäuser. 
(Dekorative  Kunst,  Mai.) 

HAUPT,  Albr.  Peter  Flettners  Herkommen  und 
Jugendarbeit.  (Jahrbuch  der  Königlich  Preußischen 
Kunstsammlungen,  XXVI,  2.) 

HERLUISON,  H.  et  P.  LEROY.  Deux  sculpteurs 
parisiens:  les  Gois  (1731 — 1836).  In-8,  3g  p.  avec 
grav.  et  portraits.  Orleans,  Marron. 

HYMANS,  H.  Constantin  Meunier  f.  (Zeitschrift  für 
bildende  Kunst,  Mai.) 

LAHOR,  J.  La  maison  Ouvriere  au  Grand  Palais. 
(L’Art  decoratif,  April.) 

LAMBOTTE,  P.  De  Beeldhouwer  Thomas  Vincotte. 
(Onze  Kunst,  Mai.) 

LEISCHING,  Jul.  Karl  und  Max  Benirschke.  (Mit- 
teilungen des  mährischen  Gewerbemuseums, 
1905,  3-) 

Meunier,  Konstantin.  (The  Burlington  Magazine,  Juni.) 
MICHEL,  Wilh.  Architekt  Otto  Schwartz.  (Deutsche 
Kunst  und  Dekoration,  Mai.) 

— Neuere  Villenbauten  von  Beubinger  und  Steiner. 
(Innendekoration,  Juni.) 

ROEST  VAN  LIMBURG,  Th.  M.  Een  Oranje-Monu- 
ment in  der  Vreemde.  (Onze  Kunst,  Mai.) 
SAUNIER,  Ch.  Une  Maison  de  rapport  rue  de  Luynes. 
(Art  et  Decoration,  April.) 

SCHLIEPMANN,  H.  Die  Trarbachschen  Weinstuben 
in  Berlin.  (Innendekoration,  April.) 

SCHMID  KUNZ,  H.  Flächenkunst  in  der  Architektur. 
(Der  Architekt,  Mai.) 

SCHULZE,  O.  Das  Palasthotel  in  Wiesbaden.  (Innen- 
dekoration, Mai.) 

SCHUMANN,  P.  Drei  Villen  von  Fritz  Schumacher- 
(Dekorative  Kunst,  Juni.) 

VETTERLEIN,  E.  Ein  Landhaus  in  Honneff  am  Rhein. 

(Deutsche  Kunst  und  Dekoration,  Juni.) 

VITRY,  P.  Le  groupe  d’Adam  et  Eve  et  quelques 
Oeuvres  de  Bartholome.  (Art  et  Decoration,  Mai.) 
WILLRICH,  E.  Zu  den  Arbeiten  Albin  Müllers. 
(Dekorative  Kunst,  Mai.) 

III.  MALEREI.  LACKMALEREI. 
GLASMALEREI.  MOSAIK^ 

D’ANCONA,  P.  Gli  affreschi  del  Castello  di  Manta  nel 
Saluzzese.  (L’Arte,  März — April.) 

BALDRY,  A.  L.  Arthur  Rockham:  a Painter  of  Fan- 
tasies. (The  Studio,  April.) 

BOINET,  A.  Notice  sur  deux  manuscrits  carolingiens 
ä miniatures  executes  ä l’abbaye  de  Fulda.  In-8, 
II  p.  et  2 planches.  Nogent-le-Rotrou,  impr. 
Daupeley-Gouverneur.  Paris.  (Extr.  de  la  Biblioth. 
de  l’Öcole  des  chartes.) 

BRADLEY,  J.W.  Illuminated  Manuscripts.  16°.  p.  304. 
London,  Methuen  2 s.  6 d. 

COVEY,  A.  S.  Frank  Brangwyns  Exhibition  Room  at 
Venice.  (The  Studio,  Mai.) 
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FRY,  R.  E.  Tempera  Painting.  (The  Burlington  Maga- 
zine, Juni.) 

GAUCKLER,  P.  La  Personification  de  Carthage, 
mosai’que  du  Musee  du  Louvre.  In-8,  17  p.  et 
planche.  Nogent-le-Rotrou,  imp.Daupeley-Gouver- 
neur.  Paris.  (Extr.  des  Mem.  de  la  Societe  natio- 
nale des  Antiquaires  de  France.) 

— Note  sur  les  mosai’stes  antiques.  In-8,  13  p. 
Nogent-le-Rotrou,  impr.  Daupeley-Gouverneur. 
Paris.  (Extr.  des  Mem.  de  la  Societe  nationale  des 
Antiquaires  de  France.) 

HEATH,  D.  Miniatures.  8°.  p.  360.  London,  Methuen. 
25  s. 

Musee,  Le,  des  Enluminures  publie  sous  la  direction 
de  Pol  de  Mont.  ler  Fase.  Livre  d’heures  du  Duc 
de  Berry.  Haarlem,  H.  Kleinmann  & Co.  4 p.  et 
20  planches.  Fol.  (Holl.  fl.  30- — .) 

THOMPSON,  E.  M.  The  Rothschild  M.  S.  in  the 
British  Museum  of  ,,Les  Cas  des  Malheureuses 
Nobles  Hommes  et  Femmes“.  (The  Burlington 
Magazine,  Mai.) 

WOOD,  T.  M.  A Room  decorated  by  Charles  Conder. 
(The  Studio,  April.) 

IV.  TEXTILE  KUNST.  KOSTÜME. 
FESTE  LEDER-  UND  BUCH- 
BINDERARBEITEN 

Art  Handiwork  and  Manufacture  (Bucheinbände  von 
Cockerell).  (The  Art  Journ.,  Mai.) 

BELLUCCI,  A.  Un’  antica  industria  tessile  perugina. 
(L’Arte,  März — April.) 

A remarkable  Bookbinding,  designed  and  executed  by 
F.  Sangorski  and  A.  Sutcliffe.  (Art  and  Crafts, 
Mai.) 

CLOUZOT,  H.  Un  marche  de  relieur  sous  Louis  XIII. 
In-8,  II  p.  Paris,  Ledere.  (Extr.  du  Bull,  du 
Bibliophile.) 

FUNKE,  G.  Ergebnisse  von  Versuchen  in  der  Färbung 
von  Korbwaren.  (Zentralblatt  für  das  gewerbliche 
Unterrichtswesen  in  Österreich,  XXIII,  2.) 

KARAGEORGEVITCH,  Prince  B.  La  Broderie.  (L’Art 
decoratif,  Mai.) 

LENTNER,  J.  Fr.  Über  Volkstracht  im  Gebirge.  (Zeit- 
schrift für  österreichische  Volkskunde,  IX,  i — 2.) 

MINKUS,Fr.  Die  Spitzenindustrie  und  das  einschlägige 
Unterrichtswesen  in  Sachsen,  Venedig,  Holland, 
Belgien  und  Frankreich.  (Zentralblatt  für  das  ge- 
werbliche Unterrichtswesen  in  Österreich,  XXIII,  2.) 

MORRIS,  M.  Opus  Anglicanum  — The  Pienza  Cope. 
(The  Burlington  Magazine,  April.) 

REDFERN,  W.  B.  Royal  and  Historie  Gloves  and 
Shoes.  (The  Connoisseur,  Juni.) 

RIOTOR,  L.  Le  Concours  de  Dentelles  de  l’Union 
centrale  des  Arts  decoratifs.  (L’Art  decoratif,  April.) 

SANGORSKI,  F.  and  A.  SUTCLIFFE.  A New  Series 
of  practical  articles  on  Binding,  Tooling  and  De- 
signing.  (Arts  and  Crafts,  Mai.) 

SKETCHLEY,  R.  E.  D.  Buckinghamshire  Lace.  (Art 
Journ.,  Juni.) 

UTZ,  L.  Rückblick  über  die  neuen  Textilmaschinen  im 
Jahre  1904.  (Wochenschrift  des  Niederösterrei- 
chischen Gewerbevereines,  XIV.) 

VERNEUIL,  M.  P.  La  Broderie.  (Art  et  Decoration, 
Mai.) 


WECKERLIN,  J.  B.  Le  Drap  „ecarlate“  au  moyen 
äge.  Essai  sur  l’etymologie  et  la  signifleation  du 
mot  ,, ecarlate“,  et  Notes  techniques  sur  la  Fabri- 
cation  de  ce  drap  de  laine  au  moyen-äge.  In-8, 
gi  p.  Lyon,  Rey  et  Co.  6 Fres.  Tire  ä 400  ex. 

Wood  Inlaying.  Lessons  for  Beginners.  (Arts  and 
Crafts,  Mai.) 

Das  Zurücktreten  der  Tapete  in  der  modernen 
Wohnung.  (Innendekoration,  Mai.) 

V.  SCHRIFT.  DRUCK.  GRAPH. 
KÜNSTE  ^ 

CHRISTIAN,  A.  Debüts  de  l’imprimerie  en  France; 
L’Imprimerie  nationale;  l’Hotel  de  Rohan.  Preface 
de  M.  Jules  Claretie,  de  l’Academie  francaise.  In 
4,  XXIV,  351  p.  avec  grav.  Paris,  Impr.  nationale. 

EMANUEL,  Frank  L.  The  Etchings  of  Charles  Jacque. 
(The  Studio,  April.) 

FIEDLER,  M.  Der  Druck  mit  bunten  Farben  auf  far- 
bigen Papieren.  (Archiv  für  Buchgewerbe,  1905,  4.) 

FRITZ,  G.  Über  Farben-  und  Dreifarbenphotographie. 
Vortrag  gehalten  am  14.  April  1905  im  Nieder- 
österreichischen Gewerbeverein.  (Wochenschrift 
des  Niederösterreichischen  Gewerbevereines,  18.) 

— Verbesserung  des  galvanoplastischen  Prozesses. 
(Archiv  für  Buchgewerbe,  1905,  4.) 

GLEICHEN-RUSZWURM,  A.  v.  Schiller-Ausgaben 
im  Wandel  der  Zeit.  (Zeitschrift  Tür  Bücherfreunde, 
Mai-Juni). 

HAGELSTANGE,  A.  Die  Holzschnitte  des  Rationarium 
Evangelistarium.  (Zeitschrift  für  Bücherfreunde, 
April.) 

HARTMANN,  S.  Amerikanische  Kunstphotographien. 
(Dekorative  Kunst,  Mai.) 

HEIDENHEIMER,  H.  Die  Heimatstadt  der  Druckkunst. 
(Archiv  für  Buchgewerbe,  1905,  3.) 

HIRSCHBERG,  L.  Vergessene  Illustrationen  zu 
Schillerschen  Werken.  (Zeitschrift  für  Bücher- 
freunde, Mai-Juni.) 

KESZLER,  H.  Über  Photographie.  (Mit  besonderer 
Berücksichtigung  der  Kunstgewerbe.)  (Zentralblatt 
für  das  gewerbliche  Unterrichtswesen  in  Österreich, 
XXIII,  2.) 

KÜHL,  G.  Anti-Larisch.  (Archiv  für  Buchgewerbe, 
1905.  5-) 

— Joseph  Sattlers  Nibelunge.  (Dekorative  Kunst,  Juni.) 

MEISNER,  H.  Die  Haserei  und  ihre  Heilmittel.  (Zeit- 
schrift für  Bücherfreunde,  April.) 

MELVILLE,  F.  J.  Stamps  with  Stories.  (The  Con- 
noisseur, April.) 

M.  SCH.  Vier  lithographische  Einzelblätter  von  Goya. 
(Jahrbuch  der  Königlich  Preußischen  Kunst- 
sammlungen, XXVI,  2.) 

PABST,  J.  Der  heutige  polygraphische  Apparat.  (Archiv 
für  Buchgewerbe,  1905,  3.) 

SCHWARZ,  H.  Schillers  Beziehungen  zum  Buchdruck 
und  die  Ausstattung  seiner  Werke.  (Archiv  für 
Buchgewerbe,  1905,  5.) 

UNGER,  A.  W.  Über  einige  Schwierigkeiten  beim 
Druck.  (Archiv  für  Buchgewerbe,  1905,  5.) 

VOGL,  J.  Adolf  Menzel  als  Graphiker.  (Archiv  für 
Buchgewerbe,  1905,  3.) 

WERNER.  N.  J.  Die  systematische  Schriftlinie.  (Archiv 
für  Buchgewerbe,  1905,  5.) 
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VI.  GLAS.  KERAMIK^ 

BÄTE,  P.  English  Table  dass.  Illustr.  8*.  p.  143. 
London,  Newnes.  7 s.  6 d. 

BURKE,  A.  M.  Armorial  China.  (The  Connoisseur, 
April.) 

Old  English  Drug  and  Unguent  Pots.  (The  Burlington 
Magazine,  April.) 

FREETH,  F.  The  Old  English  Pottery  in  the  Brigthon 
Museum.  (The  Connoisseur,  Juni.) 

GRULL,  W.  Formen  für  Hohlgläser.  (Sprechsaal,  16.) 
HANNOVER,  Emil,  llelmile  Galle.  (Kunst  und  Künstler, 
April.) 

HOHLBAUM,  R.  Über  die  Konstruktion  der 
Glasmuffeln  vom  Standpunkte  der  rationellen 
Ausnutzung  der  Brennmaterialien.  (Sprechsaal,  6.) 

MARX,  R.  Rodin  Ceramiste.  (Art  et  Decoration,  April.) 
NEUBURGER,  A.  Die  Herstellung  von  Glas  auf 
elektrischem  Wege.  (Zentralblatt  für  Glas-,  Por- 
zellan- und  Ziegelindustrie,  641.) 

PAZAUREK,  G.  Emil  Galle.  (Das  Kunstgewerbe  in 
Elsaß-Lothringen,  März.) 

P.  H.  Farbige  Steingutglasuren.  (Sprechsaal,  18.) 
RACKHAM,  B.  The  „Sgraffiato“  Method  of  Deco- 
rating  Pottery.  (The  Art  Workers  Quarterly, 
April.) 

RATHBONE,  Fr.  The  Barberini  or  Portland  Vase. 
(The  Connoisseur,  April.) 

SALADIN,  H.  Note  sur  un  vase  de  verre  bleu  trouve 
ä Constantinople.  Rapport  sur  une  communication 
de  M.  Dechelette.  In — 8,  4 p.  avec  fig.  Paris,  Impr. 
nationale.  (Extrait  du  Bull,  archeol.) 

SARRE,  Fr.  Islamische  Tongefäße  aus  Mesopotamien. 
(Jahrbuch  der  Königlich  Preußischen  Kunst- 
sammlungen, XXVI,  2.) 

SCHEFFLER,  W.  Arbeiten  im  Laboratorium  der 
Königlichen  Keramischen  Fachschule  in  Höhr. 
(Sprechsaal,  12.) 

SOLON,  M.  L.  The  Rouen  Porcelain.  (The  Burlington 
Magazine,  Mai.) 

— L.  The  speaking  Pottery  of  France;  or  ,,Faience 

patriotique“.  (The  Connoisseur,  Mai.) 

Töpfereien,  Oberhessische,  von  Paul  Haustein.  (Deko- 
rative Kunst,  Mai.) 

Über  Verschmelzmaschinen.  (Sprechsaal,  18.) 
WYLDE,  C.  H.  Mr.  J.  H.  Fitz  Henry's  Collection  of 
Early  French  Pate  Tendre.  (The  Burlington 
Magazine,  Juni.) 

VII.  ARBEITEN  AUS  HOLZ. 
MOBILIEN  b«- 

CLOUSTON,  R.  S.  Minor  English  Furniture  Makers: 
Robert  and  Richard  Gillow.  (The  Burlington 
Magazine,  April.) 

— Minor  English  Furniture  Makers  of  the  i8th  Cen- 

tury: Sheater.  (The  Burlington  Magazine,  Juni.) 
GRAMONT,  G.  Furniture.  The  Regency  and  Louis  XV. 
(The  Connoisseur,  Juni.) 

MACQUOID,  T.  A History  of  English  Furniture.  Vol.  I. 
The  Age  of  Oak.  Fol.  London,  Lawrence  & Bul- 
len. 42  s. 

Some  Oak  Carvings  in  a Country  Hall.  (Arts  and  Crafts, 
Mai.)  I 


SCHNÜTGEN  A.  Einfache  neue  Kirchenbank  früh- 
gotischen Stils.  (Zeitschrift  für  christliche  Kunst, 
XVIII,  2.) 

— Einfacher  neuer  Beichtstuhl  spätgotischen  Stils. 

(Zeitschrift  für  christliche  Kunst,  XVIII,  2.) 

— Neue  Kanzel  hochgotischen  Stils  in  der  Marien- 

kirche zu  Bonn.  (Zeitschrift  für  christliche  Kunst, 
XVIII,  I.) 

— Neuer  Archivschrank  spätgotischer  Stilart.  (Zeit- 

schrift für  christliche  Kunst,  XVIII,  2.) 

Some  Suggestions  for  Overmantels.  (The  Cabinetmaker, 
April.) 

Wohnzimmer,  Ein,  von  Bernhard  Pankok.  (Dekora- 
tive Kunst,  Juni.) 

WYLDE,  C.  H.  Carved  Wood  Watchstands  for  the 
Collection  of  Mr.  Ch.  Edw.  Jerningham.  (The 
Burlington  Magazine,  Mai.) 

VIII.  EISENARB.  WAFFEN. 
UHREN.  BRONZEN  ETC. 

BELVILLE,  E.  Orfevrerie  d’^tain.  (L’Art  decoratif, 
Mai.) 

Artistic  Electric  Lighting  in  Paris.  (The  House  Beau- 
tiful,  April.) 

FANE,  P.  Shoe  Buckles.  (The  Connoisseur,  Juni). 
Peter  Flötner  und  seine  Plaketten.  (Das  Kunstgewerbe 
in  Elsaß-Lothringen,  März.) 

HOLMES,  C.  J.  Archaic  Chinese  Bronzes.  (The  Bur- 
lington Magazine,  April.) 

Serrurerie.  (L’Art  pour  tous,  Jänner.) 

STEPHEN,  L.  Copper  Modelling  and  its  Possibilities 
as  a Handicraft.  (The  House  Beautiful,  April.) 

IX.  EMAIL.  GOLDSCHMIEDE- 
KUNST ^ 

BAYLE,  P.  Chez  Lalique.  (L’Art  decoratif,  Mai.) 
GARDNER,  J.  St.  Charles  II.  Silver  at  Weibeck.  (The 
Burlington  Magazine,  April.) 

— Silver  Toilet  Services.  (The  Connoisseur,  Juni.) 
MURRAY,  H.  Enamelling  in  Relief.  (The  Studio,  Mai.) 
RÜCKLIN.  Die  moderne  Schmuckkunst  im  Lichte  der 

Weltausstellung  in  St.  Louis.  (Kunstgewerbeblatt, 
Mai.) 

SCHNÜTGEN,  A.  Zwei  neue  Altarkreuze  romanischen 
Stils.  (Zeitschrift  für  christliche  Kunst,  XVIII,  i.) 

X.  HERALDIK.  SPHRAGISTIK. 
NUMISMAT.  GEMMENKUNDE 

PEDRICK,  G.  Riddle  Seals.  (The  Connoisseur,  AprU.) 

XI.  AUSSTELLUNGEN.  TOPO- 
GRAPHIE. MUSEOGRAPHIE 

BERLEPSCH-VALENDAS,  H.  E.  v.  Skandinavische 
Museen.  (Kunst  und  Handwerk,  1905,  7.) 
DEDEKAM,  H.  Reisestudien.  (Museumskunde,  I,  2.) 
LEHMANN,  H.  Zur  Feuerversicherung  der  Kunst- 
werke und  Altertümer  in  den  Museen.  (Museums- 
kunde, I,  2.) 

LEISCHING,  Jul.  Museumskurse.  (Museumskunde, 

I,  2.) 
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DIE  MARKGRAFSCHAFT  MÄHREN  IN 
KUNSTGESCHICHTLICHER  BEZIEHUNG*  Sfr 
VON  EDUARD  LEISCHING  Sfr 


IE  Kunsttopographie  Österreichs  liegt  noch  im  argen, 
eine  inventarische  Aufnahme  all  des  reichen,  in 
den  einzelnen  Kronländern  vorhandenen  Kunst- 
gutes wird  uns  erst  die  Zukunft  bringen,  und 
wahrscheinlich  erst  eine  sehr  ferne.  Denn  die 
Arbeit,  welche  da  endlich  doch  einmal  syste- 
matisch in  Angriff  genommen  und  bewältigt 
werden  muß,  ist  fast  unübersehbar  und  es  wird 
reicher  Mittel,  eines  klaren  Planes  und  vieler 
geschulter  Kräfte  bedürfen,  sie  anzugehen  und 
durchzuführen.  Die  Erkenntnis  ihrer  Notwen- 
digkeit und  der  Verpflichtung  des  Staates  und  der  Länder,  hier  einzugreifen, 
ist  heute  bei  allen  Fachleuten  und  Kunstfreunden  lebendig. 

Riegl  hat  die  Umrisse  des  Vorgehens  pragmatisch  festgestellt.  Man 
wird  sich  hiebei  an  viele  treffliche  Vorarbeiten  anschließen  können,  die  aber 
naturgemäß  nur  Einzelheiten  bieten,  kein  geschlossenes,  lückenloses  Ganze 
für  irgend  ein  Kronland. 

Das  riesige  Materiale,  das  die  Zentralkommission,  in  deren  Dienst  so 
viele  gelehrte  Mitarbeiter  stehen,  in  50  jähriger  Tätigkeit  aufgehäuft  hat,  wird 
indiziert,  gesichtet,  überprüft  und  geordnet  werden  müssen,  manche  schätzens- 
werte Leistung  der  Geschichts-  und  Altertumsvereine  wird  ans  Tageslicht 
gezogen  und  benützt  werden  können.  Und  immer  wieder  wird  man  den 
Richtungen  zu  folgen  haben,  welche  Rudolf  von  Eitelberger  gewiesen  hat, 
und  den  Funden,  Berichten  und  Abhandlungen  der  Heider,  Grueber,  Ilg  und 
Much  und  von  Jüngeren,  wie  Riegl  und  Strzygowski,  Neuwirth,  Schneider, 
Hörnes. 

Wenn  wir  diese  Kunsttopographie  einmal  besitzen,  dann  erst  wird  in 
der  wissenschaftlichen  Kunstgeschichte  und  im  Bewußtsein  der  Zeit  die 
eigentümliche  und  großartige  Stellung  mit  voller  Klarheit  hervertreten, 
welche  die  österreichischen  Länder  in  der  Entwicklung  des  künstlerischen 
Schaffens  einnehmen.  Heute  wird  diese  Stellung  von  den  ausländischen 
Gelehrten  übersehen,  in  den  Grundrissen  der  Kunstgeschichte,  mit  denen 
die  lesende  Welt  seit  einem  halben  Jahrhundert  überschwemmt  wird  und 
die  ja  in  unseren  Zeiten  des  aufsteigenden  Bildungsdranges  eine  Notwendig- 
keit sind,  wird  sie  kaum  gestreift;  die  Reisehandbücher,  oft  die  einzige 
Quelle,  aus  welcher  die  Bildungsphilister  und  nicht  nur  diese  schöpfen, 
nehmen  von  der  österreichischen  Kunst,  selbst  von  den  reichen  Schätzen 


* Die  Markgrafschaft  Mähren  in  kunstgeschichtlicher  Beziehung.  Grundzüge  einer  Kunstgeschichte  dieses 
Landes  mit  besonderer  Berücksichtigung  der  Baukunst.  4 Bände  mit  einer  Karte,  über  1600  Textillustrationen, 
genealogischen  Tabellen  und  chronologischen  Baudaten  etc.  Von  August  Prokop,  Wien,  Spies  & Co.  in  Komm. 
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Walachisches  Wohnhaus  aus  Roznau 


Wiens  kaum  Notiz  und  sind  falsch  berichtet;  aber  auch  die  Österreicher 
selbst  wissen  wie  in  anderer  Hinsicht  auch  hier  nicht,  was  sie  an  und  in 
ihrem  Vaterlande  haben.  Vor  allem  kennen  auch  die  Künstler  die  Geschichte 
der  heimischen  Kunst  nicht. 

So  konnte  es  geschehen,  daß,  als  es  galt,  auf  der  letzten  Pariser  Aus- 
stellung das  österreichische  Repräsentationshaus  in  einem  wienerischen 
historischen  Stile  zu  erbauen  und  man  ganz  richtig  fühlte,  daß  der  Stil 
Fischers  von  Erlach  etwas  für  Österreich  Charakteristisches  sei,  ein  Bau- 
werk geschaffen  wurde  in  Anlehnung  an  die  Aula,  die  ,,man“  für  ein 
Fischersches  Werk  hielt,  während  schon  Ilg  nachgewiesen  hatte,  daß  sie 
von  einem  Franzosen,  Jadot  de  Ville  Issey,  herrühre.  So  wurde  Österreich 
in  Paris  durch  die  Kopie  einer  französischen  Wiener  Fassade  repräsentiert. 
Die  Stimme  eines  einzelnen,  die  sich  in  der  entscheidenden  Kommissions- 
sitzung dagegen  erhob,  war  zu  schwach,  um  durchzudringen. 

Und  wenn  wir  die  Neubearbeitung  des  in  vieler  Hinsicht  vorzüglichen 
und  unentbehrlichen  Springerschen  Handbuches  zur  Hand  nehmen,  so  genügt 
eigentlich  nur  der  von  Neuwirth  bearbeitete  zweite  Band  (Mittelalter)  den 
Anforderungen,  welche  eine  ausgleichende,  wohl  fundierte  geschichtliche 
Gerechtigkeit  an  ein  solches  Werk  zu  stellen  hat;  und  auch  die  von  Semrau 
besorgte  Neuauflage  des  Lübkeschen  Grundrisses  nimmt  in  dem  der  Barocke 
gewidmeten  Bande  wohl  Rücksicht  auf  Fischer  von  Erlach,  Hildebrand, 
Prandauer,  Dientzenhofer,  Gumpp,  aber  die  italienische  Ouvertüre  zur  großen 
österreichischen  Barocksymphonie  kommt  nicht  nach  Gebühr  zur  Geltung 
und  die  Stimmen  der  Kronländer  treten  nicht  entsprechend  hervor.  Ganz 
begreiflich,  denn  auch  Gurlitt  konnte  ihnen  nicht  zu  ihrem  Rechte  verhelfen, 
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da  sie  von  der  hei- 
mischen Forschung 
noch  nicht  heraus- 
gearbeitet waren,  als 
er  sein  höchst  ver- 
dienstliches Werk 
schrieb.  Prokop  hat 
sich  durch  seine 
mährische  Kunstge- 
schichte ein  großes 
Verdienst  erworben, 
es  ist  der  erste  Ver- 
such einer  alles  be- 
rücksichtigenden 
monumentalen  Lan- 
desgeschichte, der 
uns  zeigt,  wie  viele 
Schätze  da  noch  zu  heben  sind,  und  wohl  auch,  wie  man  es  im  einzelnen  und  in 
der  Gesamtdarstellung  nicht  machen  soll.  Prokop  hat  mehr  als  ein  Menschen- 
alter auf  dieses  Werk  verwendet,  durch  viele  Jahre,  als  er  Dozent  undProfessor 
an  der  Brünner  Technik  und  Direktor  des  mährischen  Gewerbemuseums 
war,  das  Land  nach  allen  Richtungen  durchforscht,  von  Stadtverwaltungen, 
Schloßbesitzern  und  Kirchenvorständen  Aufnahmen  in  unübersehbarer  Fülle 
aus  allen  Kunstzweigen  hersteilen  lassen;  er  hat  richtig  erkannt,  daß  die 
Kunst  dieses  Landes  nicht  zu  trennen  sei  von  den  politischen,  religiösen  und 
nationalen  Gestaltungen  und  Kämpfen,  die  ihn  aber  naturgemäß  auf  Böhmen 
wiesen,  auf  die  Zeit  der  Przemysliden  und  Luxemburger,  auf  die  hussitische 
Bewegung  und  die  kirchliche  und  nationale  Gegenströmung  nach  der 
Schlacht  am  Weißen  Berge.  All  das,  was  den  Untergrund  künstlerischer 
Arbeit  bildet,  Wirtschaft  und  Leben  in  seinen  verschiedenen  Formen,  Äuße- 
rungen und  Zielen  wollte  er  zum  Verständnisse  heranziehen,  in  den  Stoff 
hineinarbeiten.  Das  ist  ein  schwieriges  Problem  und  die  Lösung  ist  ihm 
nicht  durchwegs  und  gewiß  nicht  einheitlich  und  übersichtlich  gelungen ; 
mancherlei  Irrtümer  mischen  sich  ein,  Wesen  und  Geschichte  zum  Bei- 
spiel der  Goldschmiedekunst  verkennt  er  vielfach. 

Man  sieht  es  den  vier  Bänden  an,  daß  sie  aus  verschiedenen,  nicht  in 
geschichtlicher  Folge  gearbeiteten  Einzeluntersuchungen  zusammengestellt 
sind,  Wiederholungen  kommen  vor,  Verbindungen  werden  nicht  ganz 
deutlich,  man  liest  sich  durch  manche  Partien  schwer  durch  und  fühlt  mit 
dem  Verfasser,  wie  ihm  die  Masse  des  einzelnen  über  den  Kopf  gewachsen 
ist.  Aber  als  erster  Versuch  einschlägiger  Art  ist  das  Werk  gleichwohl  eine 
nicht  zu  unterschätzende  Leistung  und  wir  können  froh  sein,  daß  Prokop 
Ausdauer  und  Mut  gehabt  hat,  dieses  Wagnis  zu  unternehmen.  Er  verfolgt 
die  Geschichte  Mährens  zurück  bis  auf  die  Zeit  vor  und  während  der 
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Völkerwanderung,  er  schildert 
die  Kultur  der  Urbewohner  an 
den  Gold-  und  Eisenfunden,  an 
den  Walburgen  und  Erdstätten, 
sodann  die  Errichtung  des  slawi- 
schenReiches  Samos  imVII.  Jahr- 
hundert und  die  Epoche  derMoji- 
miriden  (VIII.  bis  X.  Jahrhundert) 
und  dieChristianisierungMährens 
in  der  karolingischen  Zeit. 

Aus  Salzburg  kommen  nicht 
nur  Priester  und  kirchliche  und 
klösterliche  Einrichtungen,  auch 
Maler,  Baumeister,  Zimmerleute, 
Schmiede.  Zahlreiche  Kultusstät- 
ten entstehen,  so  in  Brünn  und 
Olmütz  und  an  vielen  anderen 
Orten,  an  dreißig  im  Laufe  des 
IX.  Jahrhunderts.  Nach  der 
Gründung  des  Prager  Bistums 
(973)>  welches  zur  Mainzer  Erz- 
diözese gehörte,  wurde  Mähren 
hier  eingeordnet  und  verblieb  in  diesem  auch  auf  die  weitere  Entwicklung 
von  Kultur  und  Kunst  einwirkenden  Verhältnisse  bis  zur  Errichtung  eines 
eigenen  mährischen  Bistums  in  Olmütz  (1063). 

Auch  die  politische  Stellung  des  Landes  verändert  sich  allmählich,  im 
engen  Anschlüsse  an  die  Geschichte  Böhmens.  Boleslaw  I.  hatte  schon  im 
ausgehenden  X.  Jahrhundert  neben  Schlesien,  der  Slowakei  und  einem 
Teile  Galiziens  (dem  Lande  der  Weiß-Charwaten)  auch  Mähren  dem 
böhmischen  Herzogtume  einverleibt;  in  diesen  Zeiten  bestanden  an  Burgen 
und  Orten:  Brünn,  Olmütz,  Znaim,  Aussee,  Vöttau,  Kostei,  Göding  und 
etwa  noch  sieben  andere  Orte. 

Unter  dem  Przemysliden  Brzetislaw  I.,  welcher  1026  den  südlichen  Teil 
Mährens  den  Ungarn  und  1029  den  nördlichen  Teil  den  Polen  entriß,  wurde 
das  Land  böhmische  Provinz.  Brzetislaw  nannte  sich  Herzog  von  Mähren, 
teilte  es  unter  seine  Söhne  in  die  drei  selbständigen  Fürstentümer  Olmütz, 
Brünn  und  Znaim,  und  gemäß  der  Senioratserbfolge  waren  viele  Mitglieder 
des  Hauses  in  der  Folge  zuerst  Regenten  in  Mähren,  dann  erst  Herzoge  von 
Böhmen,  die  beiden  Länder  blieben  daher  in  steter  Beziehung.  Später  wurde 
Mähren  wohl  zeitweilig  reichsunmittelbares  deutsches  Lehen,  so  zu  Ende  des 
XII.  Jahrhunderts  eine  Markgrafschaft,  aber  immer  wieder  wurde  es  von  Böh- 
men erobert.  So  ist  auch  die  mährische  Kunst,  vor  allem  die  profane  Baukunst, 
nicht  zu  verstehen  ohne  Heranziehung  der  böhmischen  Kunstgeschichte.  Dies 
tut  dennProkop  auch  in  reichemMaße.  Unter  den  Przemysliden  entstehen  zahl- 
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reiche  neue  Siedelungen,  viele  Dynastensitze  und  landesfürstliche  Burgen,  so  die 
Olmützer  Herzogspfalz,  der  Fürstensitz  zu  Jamnitz,  die  landesfürstliche  Feste 
Lundenburg,  die  Burgen  Vöttau,  Buchlau,  Ungarisch-Ostra,  Nikolsburg,  die 
Feudalburgen  Eulenberg,  Sternberg,  Fernstem;  die  alten  Zupenburgen 
Olmütz,  Brünn  und  Znaim,  ferner  Lundenburg  und  Jamnitz,  die  Sitze  der 
einzelnen  mährischen  Regenten,  wurden  umgestaltet. 

Durch  seine  Gemahlin  Judith  von  Schweinfurt  hatte  Brzetislaw  den 
deutschen  Burgenbau  kennen  gelernt  und  ahmte  ihn  oft  nach.  Vornehmlich 
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trat  die  Kunst  auch  hier  in 
den  Dienst  der  Kirche.  Mit 
den  Klöstern  treten  Bauhüt- 
ten und  Bauschulen  in  Ver- 
bindung, ihnen  schlossen  sich 
Steinmetze  undZimmerleute, 
Bildhauer,  Holzschnitzer, 
Maler,  Goldschmiede,  Eisen- 
arbeiter an.  Mit  fester  innerer 
Ordnung  verbindet  sich  früh 
eine  Regelung  des  Kunst- 
betriebes in  Technik  und 
Formbehandlung.  Die  Hir- 
sauer  Schule  gewann  weit- 
hin Einfluß  und  Nachfolge, 
auch  in  Mähren;  immer, 
wenn  die  böhmisch-mähri- 
schen Fürsten  aus  politi- 
schen Gründen  sich  enger 
an  Deutschland  anschlossen, 
riefen  sie  auch  deutsche 
Mönche  und  Handwerker  ins 
Land.  Benediktiner,  Prä- 
monstratenser,  Zisterzienser 
haben  die  Führung  und 
beherrschen  das  kirchliche 
und  künstlerische  Leben, 

Olmütz,  St.  Maurizkirche,  Grabkapelle  der  Familie  Edelmann  1572  vom  X bis  inS  XII  Jahr- 
hundert werden  wie  in  Böhmen  so  auch  in  Mähren  die  meisten  Klöster 
begründet,  soTrebitsch,  Raigern,  Hradisch, Launowitz,  Kanitz,Ossegg, Tisch- 
nowitz. Im  XIII.  Jahrhundert  zählte  die  Brünner  Diözese  113,  im  XIV.  Jahr- 
hundert schon  154  Pfarreien,  von  1131  an  hatte  Mähren  bereits  sechs  Archi- 
presbyteriate,  welche  von  gleichem  Umfange  waren  wie  die  alten  Gau- 
verbände von  Olmütz,  Brünn,  Znaim,  Lundenburg,  Prerau  und  Troppau,  das 
damals  und  noch  länger  zu  Mähren  gehörte.  Auch  Baumeisternamen  treten 
schon  im  XII.  und  XIII.  Jahrhundert  auf:  der  Prior  Mandruwin  baut  1181  mit 
einem  Eberhard  und  Richwinan  das  Kloster  Kanitz,  der  Mönch  Friedrich 
(,,lapidum  magister“)  das  Kloster  Saar. 

Auf  die  frühmittelalterlichen  Rundbauten  wie  in  der  ehemaligen  Blasius- 
kirche in  Olmütz,  der  Rundkapelle  in  Frain,  der  Burgkapelle  in  Znaim,  der 
Templerkirche  in  Rzesnowitz  und  der  Johanniskapelle  in  Altstadt  folgt  der 
Langhausbau  ein-,  zwei-  und  dreischifflger  Anlagen:  Zwittawka,  Raigern, 
Trebitsch,  Peter  und  Paul  in  Brünn,  St.  Wenzel  in  Olmütz,  Wollein,  Bruck 
und  Welehrad.  Allmählich,  in  der  ersten  Hälfte  des  XIII.  Jahrhunderts,  dringt 
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auch,  wenngleich  nur  vereinzelt, 
der  Übergangsstil  in  Mähren  ein. 
Für  eine  großzügige  Bewegung 
waren  diepolitischen  Verhältnisse 
zur  Zeit  nicht  eben  günstig,  die 
böhmischen  Thronstreitigkeiten 
nach  dem  Tode  Wladislaw  II. 
und  der  Kirchenbann,  den  Prze- 
mysl  Ottokar  I.  auf  sich  und  sein 
Reich  lud,  hinderten  die  breite 
Entfaltung  der  Kunst  gerade  in 
den  entscheidenden  Jahren  vor 
dem  Einsetzen  der  Gothik.  Aber 
immerhin  weist  auch  Mähren  in 
Trebitsch  und  Tischnowitz  kon- 
struktive und  ornamental  groß- 
artigeBeispiele  deskünstlerischen 
Ringens  der  Zeit  auf,  die  mit  zum 
Bestengehören,  was  dieseEpoche 
hervorgebracht  hat;  in  Trebitsch 
kreuzen  sich  rheinische  und 
italienische  Einflüsse  in  eigenartiger  Weise.  Auch  die  Plastik  wurde  in  der 
spätromanischen  Epoche  in  Mähren  gepflegt;  das  meiste  ist  freilich  bei 
den  Umbauten  der  Kirchen  zu  Grunde  gegangen,  aber  die  überlieferten  Reste 
des  Schaffens  zeigen  manch  tüchtiges  Stück,  so  an  den  beiden  letztgenannten 
Klosterkirchen,  am  Olmützer  Dom  und  an  anderen  Stellen.  Ebenso  wurde 
Erzguß  und  Goldschmiedekunst  bereits  im  XI.  Jahrhundert  entwickelt,  es 
wird  ein  Meister  Kojata  genannt,  der  kunstvolle  Arbeiten  in  byzantinischer 
Art  ausführte.  Und  die  Miniaturen  des  Obrowitzer  Evangeliars  und  des 
Brünner  deutschen  Rechtskodex,  wie  die  Wandmalereien  der  Znaimer  Burg- 
kapelle, beweisen  die  Kunstfertigkeit  heimischer  und  ins  Land  berufener  Maler; 
der  Olmützer  Dom  und  Klosterkirchen,  wie  jene  von  Tischnowitz,  waren 
aufs  reichste  mit  Malereien  ausgestattet. 

Unter  den  letzten  Przemysliden  von  Ottokar  I.  bis  auf  Wenzel  III.  ent- 
wickelt sich  aber  nicht  nur  der  Burgenbau  in  neuer  glänzender  Weise,  so  in 
Brünn,  Znaim,  Eichhorn,  Buchlau,  Frain,  Brumow  oder  an  den  Sitzen  der 
Kirchenfürsten,  Dynasten  und  Ritter,  auch  Städtewesen  und  Bürgertum  blüht 
im  XIII.  und  XIV.  Jahrhundert,  wie  in  Böhmen,  mächtig  auf.  Mährisch- 
Neustadt,  Groß-Iglau,  Teltsch  können  hiefür  als  typische  Beispiele  gelten, 
das  Handwerker-  und  Zunftwesen  wird  organisiert,  die  Stadtgerechtsame 
entwickelt,  das  Berg-,  Münz-  und  Meilrecht  frühzeitig  in  feste  Ordnung  ge- 
bracht. 

Die  Führung  in  künstlerischen  Dingen,  schon  längst  nicht  mehr  aus- 
schließlich in  den  Händen  der  Geistlichen,  wird  nun  ganz  von  Laien  über- 
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nommen;  das  Aufblühen  der 
Städte  mit  ihrer  eigenen  ge- 
sellschaftlichen Organisation, 
ihren  Bedürfnissen  und  Äuße- 
rungen der  Macht  und  Stärke 
kommt  der  neuen  Kunstweise, 
derGothik,  in  höchstem  Maße 
zu  statten.  Schon  unter  den 
letzten  Przemysliden  dringen 
in  Böhmen  und  Mähren  die 
gotischen  Konstruktionsprin- 
zipien ein,  der  Olmützer  Dom 
wird  im  XIII.  Jahrhundert  um- 
gestaltet, aber  schon  vorher 
entstehen  frühgotische  Land- 
kirchen, wie  in  Welehrad, 
Bilkau,  Körnitz,  kreuzförmige 
Kirchen  wie  in  Rossitz  und 
Lautschitz,  zahlreiche  zwei- 
und  dreischiffige  Pfarr-  und 
Klosterkirchen  wie  die  Niklas- 
und  Minoritenkirche  in  Brünn, 
die  Iglauer  Jakobskirche  und 
Dominikanerkirche,  die  Zister- 
zienserkirche in  Oslowan.  Die 
segensreiche  von  lauterer  Be- 
geisterung für  die  Kunst  er- 
füllte Regierung  der  Luxem- 
burger in  Böhmen,  welche 
gleichzeitiginMährenherrsch- 
ten,  übte  auch  hier  nachhaltige 
Wirkung.  Johann,  Karl  IV. 
und  Johann  Heinrich  waren 
voll  Verständnis  für  die  trei- 
benden wirtschaftlichen  und 
sittlichen  Mächte  intensiver 
Kunstförderung  und  sparten 
nicht  an  Mitteln,  sich  tüchtiger 
Künstler  dauernd  zu  versi- 
chern. Was  sie,  vor  allem 
Karl  IV.,  für  Böhmen  getan 
auf  allen  Gebieten  persönlicher 
und  staatlicher  Fürsorge  für  den  Aufschwung  der  Kultur,  gehört  zum  Eigen- 
artigsten und  Besten  mittelalterlicher  Regierungsweisheit.  Karl  IV.  regierte 
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dreizehn  Jahre  in  Mäh- 
ren und  hat  hier  mit 
großer  Energie  überall 
belebend  eingegriffen. 
Er  hat  die  Besitzver- 
hältnisse geregelt,  Han- 
del und  Wandel,  Künste 
und  Gewerbe  gehoben, 
von  überallher  frische 

Kräfte  berufen,  die 
Städte  in  ihrer  Entwick- 
lung begünstigt,  Kirchen 
und  Klöster  gestiftet  und 
erweitert  und  durch  die 
Heranziehung  zahlrei- 
cher niederländischer 
und  rheinischer  Tuch- 
macher den  Grund  zu 
den  späteren  Industrien 
des  Landes  gelegt. 

Sein  jüngerer  Bruder 
Markgraf  Johann  Hein- 
rich folgte,  zur  Regie- 
rung in  Mähren  gelangt, 
den  Wegen  seines  gro- 
ßen Vorbildes.  So  wer- 
den in  der  Epoche  dieses 
reichbegabten  hochsin- 
nigen, Städte,  kirchliche 
Behörden  und  die  Edlen 
des  Landes  mit  sich  fort- 
reißenden Herrscher- 
geschlechtes nicht  nur 
bedeutsame  Arbeiten  an 
den  landesfürstlichen 
Burgen  Eichhorn,  Neu- 
häusel, Ungarisch- 
Ostrau,  Malenowitz, 
T eltsch.  Buchlau,  Busau 
und  an  den  alten  Feu- 
dalburgen Vöttau,  Fern- 
stem, Lomnitz,  Nikols- 
burg, Zornstein  ausge- 
führt, in  den  Kirchenbau 
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dringt  das  französische  Kathedralsystem  ein,  am  Olmützer  Dom  wird  ein 
Chorumgang  geschaffen,  an  St.  Peter  in  Brünn  ein  neuer  Chorbau  errichtet, 
die  Jakobskirche  in  Brünn  neu  gebaut,  die  Klosterkirche  in  Daubrawik  um- 
gestaltet, die  Jakobskirche  in  Teltsch  weitergeführt,  zahlreiche  künstlerisch 
hervorragende  Warenhäuser,  Kaufhöfe,  Rat-,  Gilden-  und  Zunfthäuser  ent- 
stehen, an  die  Stelle  der  bisherigen  in  Holz  gebauten  städtischen  Wohn- 
häuser treten  allmählich  Steinbauten.  Auch  die  schmückenden  Künste  heben 
sich,  Plastik,  Malerei,  Schreinerei,  die  metallischen  Techniken,  eine  gewisse 
Wohnbehaglichkeit  lebt  auf  und  fordert  ihr  Recht. 

Eine  Zeit  grauenhafter  Zerstörung  mühsam  errungener  Kultur  folgt; 
man  macht  sich  schwer  eine  Vorstellung  von  den  Verwüstungen,  welche 
die  Hussitenstürme  auch  in  Mähren  angerichtet  haben.  Erst  die  Tage  Podi- 
brads,  dann  des  Matthias  Corvinus,  der  von  1469 — 1490  das  von  Böhmen 
losgelöste  Mähren  beherrschte,  Wladislaws  II.  und  Ludwigs  II.  bringen 
wieder  Ordnung  und  neuen  Aufschwung. 

Es  ist  eine  Nachblüte  der  Gotik,  die  bis  in  die  ersten  Dezennien  des 
XVI.  Jahrhunderts  reicht,  unter  den  Meistern,  die  Bedeutendes  wirken,  steht 
Anton  Pilgram  von  Brünn  an  erster  Stelle,  dann  Niklas  von  Edelspitz  und 
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Hans  Zierhalt.  Auch  Plastik,  vor  allem  die  Schnitzerei  an  Chorgestühl  und 
Altarschreinen,  sowie  Grabskulptur  und  Elfenbeintechnik  erheben  sich  aufs 
neue  und  am  Sitze  der  alten  Münzstätten  Olmütz,  Brünn,  Iglau  und 
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des  noch  mährischen  Troppau  blüht 
die  Gold-  und  Silberschmiedekunst 
wieder  auf. 

Wie  in  Ungarn,  Krakau  und 
Böhmen  findet  auch  in  Mähren 
Humanismus  und  Renaissance  früh- 
zeitig fruchtbaren  Boden  und  von 
Seite  einzelner  erleuchteter  Mäzene 
kräftige  Förderung.  In  Mähren  sind 
es  die  utraquistischen  Feudalherren, 
welche  von  Sehnsucht  nach  geistiger 
Veredlung  erfüllt,  hohe  Schulen  stif- 
ten, viele  fremdländische  Gelehrte 
berufen,  Druckereien  begründen  und 
dem  Strom  italienischer  Bildung  der 
Zeit  Einlaß  gewähren.  Die  Bosko- 
witz  und  Zierotin  sind  Bahnbrecher 
und  Führer.  Ladislaus  Welen  von 
Zierotin  hält  in  Mährisch -Trübau 
einen  Hof  von  Dichtern,  Gelehrten 
und  Künstlern.  Religiöses  Leben  und 
wissenschaftlich-künstlerische  Re- 
formbestrebungen gehen  hier  Hand 
in  Hand,  man  neigt  zum  deutschen 
Protestantismus  und  beruft  italieni- 
sche Gelehrte  und  Künstler.  An  ihre 
Seite  treten  bald  heimische  Kräfte, 
die  auf  den  neuen  Stil  in  Kunst  und 
Leben  gewartet  zu  haben  scheinen 
wie  auf  eine  Erlösung,  um  alle  Fes- 
seln, die  ihr  Können  an  der  Entfal- 
tung hinderten,  zu  sprengen.  Kirch- 
liche und  profane  Kunst  treten  mit 
gleichmäßigem  Anteile  in  die  Bewe- 
gung ein.  Gotisches  wird  umgebaut, 
im  neuen  Geiste  fortgesetzt,  Loggien- 
anlagen und  Freitreppen,  wie  am 
Brünner  und  Olmützer  Rathause, 
malerische  Höfe,  kräftig  profilierte 
und  reich  geschmückte  Portale  wer- 
den geschaffen.  Die  Herrenhäuser  in 
Namiest,  Butschowitz,  Groß-Mese- 
ritsch,  Czernahora,  Lettowitz,  Joslowitz,  Groß-Ullersdorf,  Oslawan,  Ungar- 
schitz,  Rossitz,  Eywanowitz  und  viele  andere  erhalten  moderne  Formen, 


Olmütz,  Erker  am  ehemaligen  Zierotinschen  Hause 


Schloß  Nikolsburg,  Thronsaal 
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Zubauten,  Ausgestal- 
tungen. Das  Kunstge- 
werbe wird  auf  neue 
Grundlagen  gestellt,  die 
kirchliche  Tafelmalerei, 
die  Profanmalerei,  die 
Glasmalerei  (auf  Schloß 
Teltsch),  die  Miniatur- 
malerei (im  Znaimer 
Stadtkodex  und  in  volks- 
tümlichen Darbietun- 
gen) widerspiegeln  die 
Fortbildung  alter  in 
neuen  Geist  getauchter 
Formen  und  Techniken; 
Keramik,  Glasmacher- 
kunst, Kunstschlosserei, 
Buchdruck  und  Leder- 
arbeitschließen sich  an. 

Die  Olmützer  Gold- 
schmiedemeister haben 
einen  Martin  Baumgart- 
ner und  Christian  Miller 
in  ihrer  Mitte,  die  den 
im  Jahre  1810  leider  ein- 
geschmolzenen Sarko- 
phag des  heiligen  Leo- 
pold (Klosterneuburg) 
hervorbringen,  unter 
den  Brünner  Erzgießern 
ragt  Thomas  Jarosch 
hervor,  der  Schöpfer  des 
,, singenden“  Brunnens 
im  Prager  Belvedere. 

Und  was  ließe  sich 
nicht  alles  von  der  mäh- 
rischen Kunst  des  XVII. 
und  XVIII.  Jahrhunderts 

Schloß  Frain.  Ahnensaal,  Stuckschmuck  der  Fensterleibung  Sagen  Sie  Verläuft  Uach 

denselben  Gesetzen  wie  im  übrigen  Österreich.  Gegenreformation,  tiefgehende 
Umwälzung  der  Besitzverhältnisse  des  Adels,  kraftvolles  Eintreten  der  Kirche 
in  die  Kunstbewegung,  mächtiges  weithinwirkendes  Beispiel  des  Erzhauses, 
Prunkfreudigkeit  und  Begeisterung  für  alles  Schöne  und  Wertvolle  in  der 
Kunst  bei  allen  Reichen  und  Herrschenden  — all  diese  Voraussetzungen 
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Iglau,  St.  Jakobs-Kirche,  Kapellengitter 

liegen  auch  der  mährischen  Barocke  zu  Grunde,  die  im  Kirchen-  wie  im 
Schloßbau,  in  Malerei,  Bildhauerei  und  allen  Zweigen  des  Kunstgewerbes 
glänzende  Beispiele  des  reichen  Könnens  der  Zeit  aufweist. 

Die  Jesuiten  spielen  auch  hier  eine  große,  Achtung  gebietende  Rolle,  die 
Olmützer  Kirchenfürsten  und  neben  ihnen  die  Vorstände  nahezu  aller  alten 
Stifte  schließen  sich  an.  Und  der  Adel,  voran  die  Liechtenstein,  Dietrich- 
stein, Peterwald,  Althan,  Kaunitz,  Serenyi,  Mittrowsky  können  sich  nicht 
genug  tun  in  prächtiger  Ausgestaltung  und  Ausschmückung  ihrer  Schlosser 
und  städtischen  Paläste.  Nicht  nur  die  Fassaden  und  Portale  werden  aufs 
Reichste  gebildet,  herrliche  Säle,  vornehmlich  Gartensäle  großräumig  an- 
gelegt mit  Malereien,  Stucco  und  Plastik  versehen,  wundervolle  Parks  mit 
Wasserkünsten  und  Architekturen  geschaffen,  wie  Nikolsburg,  Holleschau, 
Ungarschitz,  Frain,  Jarmeritz,  Milotitz,  Buchlowitz,  Raitz,  Budischau, 
Seelowitz.  Alle  Formen  des  barocken  Kirchenbaues  treffen  wir  in  Mähren  an, 
von  den  schlichten  Formen  der  Karmeliter  bis  zu  den  tönenden  Werken 
der  Pozzo-Schüler  und  Carlone.  Italienische  Meister  werden  auch  hier  von 
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heimischen  und  anderen  deutschösterreichischen  Künstlern  abgelöst,  Fischer 
von  Erlach  und  Lukas  von  Hildebrand  wirken  kraftvoll  ein  wie  in  Wien, 
Böhmen,  Salzburg;  ganz  neue  Namen  von  Baukünstlern  und  Malern  treten, 
zum  ersten  Male  gewürdigt,  mit  Leistungen  hervor,  die  ihnen  einen  Ehren- 
platz in  der  Geschichte  der  Kunst  anweisen. 

Das  Prokopsche  Werk  bringt  aber  auch  eine  fast  unübersehbare  Fülle 
von  Bildern,  Gesamtansichten,  Details,  Grundrissen,  die  freilich  nicht  durch- 
wegs einwandfrei  sind,  Werken  der  Kleinkunst,  an  1900  Voll-  und  Textbilder. 
Die  Beibringung  dieses  Materials  schon  ist  ein  hohes  Verdienst,  mit  Dank 
und  Freude  zu  begrüßen.  Und  Mähren  ist  ein  kleines  Land.  Was  bergen 
die  anderen  Kronländer  noch  an  ungehobenen  Schätzen!  Möchte  die  Zeit 
bald  kommen,  die  uns  einen  ähnlichen  Überblick  über  alles  bringt,  was 
dieses  kunstreiche  Österreich  in  allen  seinen  Teilen  an  Schönem  und  Vorbild- 
lichem besitzt! 

DIE  MINIATURENAUSSTELLUNG  IM  KAISER 
FRANZ  JOSEPH-MUSEUM  ZU  TROPPAU 
VON  EDMUND  WILHELM  BRAUN-TROPPAU 

IE  Wiener  Ausstellung  von  Miniaturen,  die  im  heuri- 
gen Frühjahr  im  Ministerratspräsidium  ver- 
anstaltet wurde,  bot  die  erste  imposante  Heer- 
schau über  die  außerordentliche  Fülle  der  Por- 
trätminiaturen in  Österreich,  das  ja  reich  geseg- 
net ist  mit  diesen  feinen  Kunstwerken.  Es  wird 
notwendig  sein,  auch  den  Besitz  in  der  Provinz 
in  derselben  Weise  zusammenzustellen,  wie  es 
das  Troppauer  Landesmuseum  soeben  und  das 
Reichenberger  Museum  vor  zwei  Jahren  taten 
und  für  den  Winter  das  Grazer  Joanneum 
beabsichtigt.  So  werden  sich  mit  der  Zeit  die  Grundzüge  einer  Geschichte 
dieser  Kleinkunst  festlegen  lassen,  die  nicht  nur  in  den  großen  Zentren,  an 
den  Höfen  hervorragende  Meister,  sondern  auch  in  den  Provinzstädten  eine 
große  Zahl  tüchtiger  Maler  beschäftigte  und  außerdem  ein  vielgeübter 
Dilettantensport  der  malenden  Damen  des  XVIII.  Jahrhunderts  war.  Es  ist  die 
Porträtminiatur  so  recht  ein  Liebling  dieses  Jahrhunderts.  Entstanden  im 
XVII.  Jahrhundert,  ließ  sie  die  Darstellung  der  Porträts  durch  die  vielen 
kleinen  handwerksmäßigen  Stecher  bald  weit  hinter  sich  und  entwickelte  sich 
zu  einer  hervorragenden  Kunst,  mit  festen  Regeln,  genau  fixierter  Technik, 
deren  nuancierte  Ausbildung  uns  das  1771  in  Amsterdam  gedruckte  Werk 
von  Mayol  ,,Introduction  ä la  mignature  etc.“  überliefert. 

Es  macht  viel  Freude,  solche  Miniaturenausstellungen  zu  arrangieren 
und  sich  mit  den  kleinen  Bildchen  so  zu  beschäftigen,  weil  man  auf  Schritt 
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und  Tritt  Neues,  Schönes  und  Ungeahntes 
findet,  ein  Genuß,  den  unsere  Wissenschaft 
nicht  mehr  zu  häufig  schenkt.  Der  Kunst- 
sammler stille  und  genußfreudige  Gemeinde 
gönnt  sich  dieses  Glück  schon  lange.  Bei  ihnen 
und  in  den  alten  Familien  haben  die  Arran- 
geure der  Wiener  Ausstellung,  Dr.  Eduard 
Leisching  und  Dr.  Schestag  alle  die  reizenden 
Miniaturen  geholt,  bei  ihnen  fand  Dr.  Laban 
zu  seiner  Überraschung  viele  Dutzende  der 
herrlichen  Fügers,  als  er  seine  österreichische 
Reise  nach  den  Porträtminiaturen  dieses  Meis- 
ters antrat. 

Neben  Frankreich,  das  in  den  ersten 
drei  Vierteln  des  XVIII.  Jahrhunderts  für  die 
Porträtminiatur  maßgebend  war  und  dann  von 
England  abgelöst  wurde,  gab  es  in  Wien  stets 
viele  bedeutende  fremde  und  einheimische 
Miniaturisten.  Franzosen,  Deutsche  und  Engländer  haben  hier  gewirkt  und 
zu  Beginn  des  XIX.  Jahrhunderts  begann  Wien  geradezu  führend  zu 
werden,  während  der  Kongreß-  und  Biedermaierzeit  nahm  es  unbestritten 
die  erste  Stelle  ein. 

Die  Grundlagen  der  Geschichte  zur  österreichischen  Porträtminiatur 
sind  meisterhaft  festgelegt  worden  von  Franz  Ritter  im  Kongreßwerk 
und  die  von  Leisching,  unterstützt  durch  Schestag,  vorbereitete  Publikation 
über  die  österreichische  Porträtmalerei  seit 
hunderts,  welche  bei  Artaria  erscheinen  soll, 
wird  volle  Klarheit  über  diese  altösterreichi- 
sche Kleinkunst  bringen. 

In  Troppau  war  zum  ersten  Male  die  be- 
deutende Sammlung  des  Herrn  Alfred  Straßer, 

Wien,  ausgestellt,  in  der  sich  die  ganze  Ent- 
wicklung der  Miniatur  studieren  läßt.  Ferner 
konnte  aus  schlesischem  Privatbesitze  eine 
Fülle  neuen  wertvollen  Materials  beigebracht 
werden,  wobei  besonders  die  Miniaturen  des 
Fürsten  Karl  Max  Lichnowsky,  des  Landes- 
präsidenten Grafen  Josef  Thun -Hohenstein, 
der  Grafen  Franz  und  August  Bellegarde, 
der  Grafen  Wolfgang  Chotek  und  Kamillo  Ra- 
zumowsky  aus  Wien,  der  Herren  Gottfried 
Eißler,  S.  v.  Metaxa  u.  a.  zu  erwähnen  sind. 

Manches  Neue  hat  die  Troppauer  Aus- 
stellung über  Wiener  Emailleure  des  XVIII. 


der  Mitte  des  XVIII.  Jahr- 


Brustbild  eines  Fürsten  Kinsky,  auf  Elfen- 
bein, von  Seybold  (Graf  Franz  Bellegarde, 
Großherrlitz) 


Brustbild  der  Tänzerin  Santina,  gemalt 
Wien  1757  auf  Elfenbein  (Alfred  Straßer, 
Wien) 
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Jahrhunderts  gebracht  und  ich  möchte  in 
diesem  Zusammenhänge  eine  Reihe  von  Mit- 
teilungen über  dieses  beinahe  unbekannte 
Gebiet  machen,  um  die  Aufmerksamkeit  auf 
dasselbe  zu  lenken.  Es  wird  sich  sicher  bei 
weiterem  Studium  noch  vieles  Interessante 
ergeben.  Der  Glanz  des  Wiener  Hofes  und 
die  Kunstliebe  der  österreichischen  Aristo- 
kratie dieser  Zeit  hat  viele  der  reisenden 
Emailminiaturisten  nach  Wien  gelockt,  die 
sich  vorübergehend  oder  längere  Zeit  inWien 
authielten,  so  zu  Beginn  des  Jahrhunderts 
C.  Boit.  Martin  von  der  Meytens,  der  spätere 
Hofmaler,  erlernte  bei  Boit  in  Paris  die 
Emailmalerei  und  hat  unter  anderem  die 
Emailporträte  Ludwigs  XV.  und  Peters  des 
Großen  gemalt.  Es  ist  wohl  anzunehmen, 
daß  auch  er  in  Wien  noch  diese  Kunst  aus- 
geübt hat.*  Auch  Liotard  malte  in  Wien  Emails  und  eine  Reihe  von  solchen 
Porträten  im  Besitze  des  Allerhöchsten  Hofes  werden  ihm  zugeschrieben.** 
Um  die  Mitte  und  in  der  zweiten  Hälfte  des  XVIII.  Jahrhunderts  tauchten 
dann  eine  Reihe  von  Emailleuren  auf,  die  Dosen  und  Porträte,  aber  auch 
Porzellane  malten,  so  Wenzeslaus  Chudy,  der  1758  die  herrliche  Altwiener 
Porzellandose  im  Besitze  des  Herrn  Dr.  Figdor  mit  zwei  Porträten  und 
spielenden  Putten  bemalt  hat,  von  dem  es  dann  bei  Baronin  Exterde  in  Wien 
ein  Männerporträt  um  1759,  bei  Dr.  Adolf  List  in  Magdeburg  ein  zweites 
aus  demselben  Jahre  gibt.  In  der  Sammlung  Jaffe  in  Hamburg  waren 
zwei  ovale  Emaile  von  Chudy,  je  zwei  Putten  mit  Frauenbüste  und  Erdkugel, 
den  damals  so  beliebten  Allegorien  der  Bildhauer  und  Geographen.  Das 

Prager  Kunstgewerbemuseum  endlich  be- 
sitzt ein  emailliertes  Kreuz,  den  Gekreu- 
zigten darstellend,  dem  Papst  Clemens  XIII. 
gewidmet.  Signiert  ist  es  mit  dem  Namen 
Chudy  und  der  Bezeichnung  ,,Praga  in 
Bohemia“.  Leider  ist  das  Datum  abge- 
sprungen. 

* Seine  in  Wien  1755  französisch  geschriebene  Selbst- 
biographie, die  Theodor  vonFrimmel  in  Beilage  i seiner  Blätter 
für  Gemäldekunde,  Juni  1905,  S.  15  ff.  veröffentlichte,  meldet: 
,,Sa  passion  pour  l’Email  lui  a en  meme  temps  inspire  un  goüt 
extraordinaire  pour  la  Composition  des  couleurs.  II  a trouve 
le  moien  de  les  pousser  ä une  grande  perfection,  sur  tout  le 
Zinober  et  le  vert  de  gris,  et  il  a de  Sa  Majeste  l’Imperatrice- 
Reine  un  privilege  exclusif  pour  les  fabriquer“. 

**  Vergleiche  Frimmel,  Blätter  für  Gemäldekunde  1905. 
S.  175  ff.,  wo  auch  ein  datiertes  und  bezeichnetes  Email  ,,la 
lisense“  aus  dem  Besitze  des  Hofes  abgebildet  ist. 


Halbfigur  einer  Dame.  Auf  Elfenbein.  Fran- 
zösisch.^ Zirka  1800  (Alfred  Straßer,  Wien) 


Brustbild  eines  jungen  Offiziers,  auf  Elfen- 
bein, von  Füger  (Simon  v.  Metaxa,  Wien) 
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Josef  Brecheisen,  ein  geborener  Wiener, 
der  an  den  Manufakturen  zu  Wien  und 
Meißen,  auch  in  Kopenhagen  tätig  war 
und  1765  nach  Wien  zurückkehrte,  war  eben- 
falls Emailmaler  wie  Philipp  Ernst  Schindler, 
der  langjährige  Malerdirektor  der  Wiener 
Porzellanfabrik,  von  dem  es  bezeichnete 
emaillierte  Dosen  und  Tabatieren  gibt.  Nach 
den  Akten  der  Wiener  Manufaktur  erhielt 
im  Jahre  1770  der  Porzellan-  und  Schmelz- 
arbeiter Etner  für  ein  Porträt  des  verstor- 
benen Kaisers  Franz  fünf  Spezies  Dukaten.* 
Ein  tüchtiger  Emailleur  war  ferner  Chri- 
stophjünger ,,hofbefreyter  Emaillefabricant“, 
der  1772  im  gräflich  Bathianischen  Garten 
einen  Porzellanbrennofen  errichtete  und  mit 
Hilfe  des  Weißdrehers  Klaudius  Mayer  aus 
der  Fabrik  mehrere  Sorten  Porzellan  ver- 
fertigte. Sie  wurden  nachts  bei  ihrer  Tätigkeit 
verhaftet  und  längere  Zeit  in  Haft  gehalten. 
Jünger  bat  im  Oktober  umEntlassung  aus  der  Haft,  da  zum  Allerheiligenmarkt 
die  griechischen  und  jüdischen  Handelsleute  kommen,  von  denen  er  Bestel- 
lungen erhalte.  Es  gibt  einige  signierte  Emaile  von  Christoph  Jünger,  so  in 
England,  dann  bei  Baron  Othon  Bourgoing,  ferner  bei  Dr.  Figdor  ein  Messer, 
das  allerdings  nicht  bezeichnet  ist,  aber  seiner  Art  sehr  nahesteht.  In  der 
SammlungMichel  undRobellaz  in  Lyon  befindet  sich  ein  signiertes  Tete-ä-Tete 
von  Christoph  Jünger.  Antiquitätenhändler  Adolf  Pick  in  Wien  besitzt  zwei 
emaillierte  Cache-pots,  ganz  in  Sevres-Art  bemalt.  Der  Fond  ist  königsblau 
mit  goldenem  Oil  de  Perdrix-Muster;  zwei  ausgesparte  ovale  Medaillons 
enthalten  bunte  Blumenbuketts.  Auf  dem  weißen 
Contreemail  des  Bodens  sind  sie  signiert;  ,,J.  Jünger 
1778“,  offenbar  ein  Verwandter  des  Christoph 
Jünger.  In  englischem  Besitze  (Countess  of  Hopetown) 
befindet  sich  nach  Chaffer  eine  emaillierte  Platte,  die 
fein  mit  einem  dudelsackspielenden  Knaben  und 
einem  blumengeschmückten  tanzenden  Mädchen 
bemalt  ist;  es  ist  signiert  ,,Fo'^-  Leopold  Lieb  inv‘- 
et  pinx‘-,.  Dieser  Leopold  Lieb  trat  1800  als  Maler 
in  die  Wiener  Porzellanfabrik  ein. 


Kupferemail  sous  fondant  von  Bodemer, 
Wien,  1808.  In  eine  Altwiener  Golddose 
eingelassen  (Fürst  Karl  Max  v.  Lichnowski, 
Schloß  Kuchelna) 


*Auch  der  bedeutende  Meißener  Porzellanmaler  C.  F.  Herold,  von 
dem  das  Bethval  Green  Museum  ein  bezeichnetes  Stück  von  1750  und  die 
Dresdener  Porzellansammlung  eine  wundervolle  signierte  unmontierte  Dose 
besitzt,  war  Emailmaler.  In  der  ehemaligen  Sammlung  des  Freiherrn  Karl 
Rolas  du  Rosey  (Katalog  1863  Nr.  4144)  befand  sich  ein  bezeichnetes  Email 
von  ihm,  eine  Watteau-Szene  von  fünf  Personen  in  Landschaft. 


Brustbild  der  Fürstin  Karoline 
Liechtenstein,  gebornen  Gräfin 
Manderscheid,  auf  Elfenbein, 
wohl  von  Grassi  (Alfred  Straßer 
Wien) 
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Ein  tüchtiger  Wiener  Email- 
maler war  K.  Dachtier,  von  dem 
das  Prager  Kunstgewerbemuseum 
eine  rückseitig  bezeichnete  und  1800 
datierte  Arbeit  besitzt,  das  Brustbild 
des  Grafen  Joh.  von  Montfort,  der 
am  Hofe  des  Erzherzogs  Albert, 

Generalgouverneurs  der  Nieder- 
lande, Oberstkämmerer  war.  Er  ist 
gemalt  nach  dem  im  kunsthistori- 
schen Hofmuseum  hängenden  Bilde 
van  Dycks.  Gerade  im  Anfänge  des 
Jahrhunderts  waren  Kopien  nach 
den  Bildern  des  Belvederes  und  der 
anderen  Wiener  Galerien  sehr  be- 
liebt in  der  Porzellanfabrik  wie  bei 
den  Emailleuren.  Auch  Bodemer, 
der  größte  Wiener  Emailleur  der 
Empirezeit,  hat  viele  dieser  Bilder 
kopiert,  von  denen  wir  auch  in  der 
Troppauer  Ausstellungeinige  Stücke 
hatten  (Fürst  Karl  Max  Lichnowski), 
meist  in  Dosen  eingelassen. 

Die  früheste  Arbeit  Bodemers  war  aus  dem  Jahre  1808,  es  gibt  aber 
auch  bezeichnete  Stücke  von  ihm  aus  dem  Jahre  1801,  so  das  Porträt  des 
Malers  Maurer  und  einer  Dame,  die  nach  Bodenstein  (Hundert  Jahre  Kunst- 
geschichte Wiens,  S.  29)  auf  Porzellan  gemalt  sind. 

Eine  von  Ritter  im  Kongreßwerk,  S.  125,  abgebildete  Damenminiatur 
von  Daffinger  aus  dem  Besitze  des  Grafen  Lanckorohski,  von  der  Alfred 
Straßer  eine  signierte  fast  identische  Replik  besitzt  (Troppauer  Katalog  224), 
wird  in  interessanter  Weise  erklärt  durch  ein  goldmontiertes  Email  sous  fon- 
dant,  mit  der  Bezeichnung  ,,Peint  par  J.  Bodemer  1823“  (Kat.  Nr.  413),  das 
eine  Kopie  der  Sybilla  des  Domenichino  darstellt.  Bei  den  nahen  Beziehungen 
zwischen  Bodemer  und  Daffinger  ist  es  wahrscheinlich,  daß  letzterer  für  sein 
Modell  die  phantastische  Tracht  der  Sybille  wählte,  ein  Sujet,  das  damals 
auch  in  der  Porzellanmalerei  sehr  beliebt  war.  Herr  Straßer  (Kat.  Nr.  iio) 
besitzt  eine  1815  in  Mantua  gemalte  Miniatur  von  Josef  Pelizza,  das  eine 
Sybille  des  Guercino  darstellt  und  endlich  ließ  sich  (Kat.  Nr.  125)  die  Fürstin 
Arenberg  1840  vonTheer  in  einer  sehr  effektvollen  Miniatur  als  Sybille  malen. 

Drei  Altwiener  Dosen  des  Fürsten  Lichnowski  enthalten  in  den  Deckeln 
je  eine  Kopie  nach  einem  älteren  Bilde,  die  erste  nach  der  Marie  Louise  de 
Tassis  van  Dycks  in  der  Liechtenstein-Galerie  (Kat.  Nr.  412,  datiert  1823),  die 
zweite,  bereits  erwähnte  nach  einem  spanischen  oder  französischen  Damen- 
porträt des  XVII.  Jahrhunderts  (Kat.  Nr.  41 1,  datiert  1808,  auf  der  Rückseite) 


Frau  und  Tochter  des  Marschalls  Kleber,  auf  einem 
Schloßbalkon  sitzend.  Auf  Elfenbein,  Französisch, 
Anfang  des  XVIII.  Jahrhunderts.  (Alfred  Straßer) 
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und  die  dritte  die  bereits  erwähnte  Sybille 
nach  Domenichino  (datiert  1813).  Ein 
viertes  Email  sous  fondant,  datiert  1818 
(Kat.  Nr.  414),  ein  Porträt  der  Gräfin 
Eleonora  Zichy  als  Braut  des  Fürsten 
Eduard  Lichnowsky,  ist  gemalt  nach 
einer  bezeichneten  Elfenbeinminiatur  von 
Agricola,  die  gleichfalls  ausgestellt  war 
(Kat.  Nr.  659). 

Die  junge  Forschung  auf  dem  Gebiete 
der  Porträtminiatur  wird  sich  intensiv 
mit  etwaigen  Miniaturporträten  von  Georg 
Lamprecht  zu  beschäftigen  haben,  wel- 
cher unbestritten  der  erste  und  bedeutend- 
ste Porträtmaler  der  Wiener  Porzellan- 
fabrik war.  Es  ist  erwiesen,  daß  andere 
Maler  der  Fabrik,  besonders  zu  Beginn 
des  XIX.  Jahrhunderts,  Miniaturen  malten, 
so  Daffinger  und  Weichselbaum.  Lam- 
precht trat  1772  in  die  Manufaktur  ein  und  wird  1812  als  Pensionist  tot 
gemeldet  ,, unwissend  wohin“.  Verschiedene  Etappen  seiner  Tätigkeit  konnte 
ich  aus  Denkmälern  und  aus  den  Akten  der  Fabrik  feststellen. 

Herr  von  Lanna  besitzt  eine  Altwiener  Porzellandeckeltasse  mit  dem 
Porträt  Londons  aus  dem  Jahre  1789,  signiert  Lamprecht,  die  bei  der  Rei- 
chenberger keramischen  Ausstellung  war  und  in  den  Mitteilungen  des  Nord- 
böhmischen Museums  1902,  S.  107,  abgebildet  ist.  Im  Januar  1789  wird  laut 
Akten  das  Schema  der  k.  k.  Armee  um  5 Gulden  bei  Artaria  gekauft,  ferner 
das  Porträt  von  Lacy  als  Pendant  zum  Loudon-Porträt.  Das  Schema  wird 
gekauft,  weil  Lamprecht  infolge  einer  Bestellung  die  Uniform  der  Gärven- 
Husaren  sehen  muß  und  ähnliche  Bestellungen  Vorkommen  können.  Eine 
zweite  Loudon-Tasse  besitzt  Herr  von  Lanna,  eine  Lacy-Tasse  aus  dem 
Jahre  1788  das  Reichenberger  Museum,  abgebildet  in  dessen  Mitteilungen 
1902,  S.  39.  Nun  zeigen  alle  diese  Tassen  ebenso  wie  die  mit  dem  Brustbilde 
Kaiser  Josephs  (eine  von  1789  im  Prager  Kunstgewerbemuseum,  abgebildet 
in  den  Mitteilungen  des  Reichenberger  Museums  1902,  S.  106,  eine  andere 
von  1787  im  Reichenberger  Museum)  sehr  viel  Verwandtes  und  sind  wohl  alle 
Lamprecht  zuzuschreiben,  um  so  mehr,  als  bis  Anfang  des  XIX.  Jahr- 
hunderts kein  anderer  bedeutenderPorträtmaler  in  der  Fabrik  war.  Als  im 
Jahre  1793  die  Beamten  der  Fabrik  dem  Kaiser  eine  silbermontierte  Porzel- 
lanschatulle mit  freiwilligen  Kriegsbeiträgen  überreichten,  malte  Lamprecht 
auf  den  Deckel  derselben  das  Porträt  des  Kaisers  und  Perl  schmückte  das 
Unterteil  mit  seinen  berühmten  Goldarabesken.  Lamprecht  hat  auch  Porzel- 
lane mit  brillanten  Tierstücken  in  der  Art  des  Berchem  dekoriert,  von  denen 
einige  bezeichnete  in  englischem  Besitze  sind,  ebenso  wie  ein  ganzes 


Brustbild  einer  Baronin  Eskeles,  auf  Elfenbein 
von  G.  Raab,  1851  (Alfred  Straßer,  Wien) 
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ausgezeichnetes  Dessertservice  beiMr. 

W.  Norris  of  Wood  Norton,  Norfolk, 
das  Vögel  in  Landschaften  trägt,  auf 
verschiedenen  Stücken  seinen  Namen 
aufweist  (Chaffers,  Marks  and  Mono- 
grams etc,  1903,  S.  502).  Seiner  Hand 
entstammen  wohl  auch  die  superb 
gemalten  Schafe  undWidder  in  Land- 
schaft, die  Dr.  Strauß  zur  Wiener 
Porzellanausstellung  geliehen  hatte 
(Kat.  Nr.  647  c).  Chaffers  zitiert  ferner 
Lamprecht  als  vortrefflichen  Blumen- 
maler und  sagt,  er  sei  später  nach 
Sevres  gegangen.  Die  dortigen  Listen 
der  Maler  nennen  ihn  nicht,  er  wird 
auch  noch  ab  und  zu  in  den  Wiener 
Akten  erwähnt,  so  1797. 

Wie  die  Emailmaler  reisten  auch 
die  Porträtminiaturisten  im  XVIII,  Jahr- 
hundert viel  und  hielten  sich  je  nach 
der  Anzahl  ihrer  Aufträge  in  den  ver- 
schiedenen Orten  länger  oder  kürzer 
auf.  In  Wien  finden  wir  das  ganze  Jahrhundert  französische  und  deutsche, 
besonders  Augsburger  Miniaturmaler  und  Malerinnen,  selbstverständlich 
auch  genug  einheimische  und  sie  leisteten  recht  Gutes.  Das  Porträt  der 
Wiener  Tänzerin  Santina,  die  sich  1757  in  kokettem  Neglige  mit  Spitzen- 
häubchen malen  ließ  (Alfred  Straßer,  Kat.  Nr.  39),  ist  in  zarten  grauen 
Tönen  gehalten  und  von  feinem  Reiz.  Ein  Franzose  kann  es  gemalt  haben. 
Daneben  charakterisieren  den  tüchtigen  Durchschnittsmaler  der  Kaiserstadt 
die  beiden  farbigen  Porträte  des  Leibarztes  der  Kaiserin  Maria  Theresia, 
Dr.  Mathis  und  seiner  Frau.  (Herr  Angelo  v.  Eisner.) 

Elegant  und  glatt  sind  die  vielen  Miniaturen  der  kaiserlichen  Familie, 
der  Monarchin  selbst  mit  ihrem  Gatten,  in  den  beiden  Seiten  der  drehbaren 
Platte  eines  Ringes  eingelassen,  ihrer  Töchter  und  Söhne.  Gegen  1790  be- 
ginnt die  Macht  des  englischen  Einflusses,  der  erste  Meister,  der  ihm  unter- 
lag und  ihn  zeigt,  war  Füger,  zu  dessen  Kenntnis  manches  neue  Material  in 
Troppau  zu  finden  war,  so  aus  seiner  früheren  Zeit  ein  herrliches,  freies  und 
großes  Porträt  Londons  (signiert  und  datiert  1787)  und  ein  zartes  graziöses 
Bild  der  Fürstin  Christine  Lichnowsky,  eine  der  drei  schönen  Gräfinnen  Thun 
und  endlich  ein  empfindsames  Bildchen,  ganzimZeitcharakter,  die  Fürstin  Lich- 
nowsky trauernd  vor  der  Büste  ihres  Gatten  stehend.  Laban  hatunterdessen  die 
beiden  ersteren  Miniaturen  in  der  zweiten  Auflage  seines  Artikels*  über  Füger 
abgebildet,  allerdings  ohne  das  Porträt  der  Fürstin  Christine  zu  agnoszieren. 

* Derselbe  ist  in  bedeutend  erweiterter  Separatausgabe  bei  Grote  in  Berlin  erschienen. 


Brustbild  des  Grafen  Adam  Adalbert  Neipperg, 
auf  Karton,  von  Waldmüller  (Alfred  Straßer,  Wien) 
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Aus  seiner  freien,  so  durchaus  individuellen  Zeit,  dem  letzten  Jahrzehnt, 
fand  man  in  Troppau  einige  wertvolle  bisher  unbekannte  Stücke,  so  das  Porträt 
eines  jungen  Malthesers  (Kat.  Nr.  232,  abgebildet  im  Katalog),  das  ich  durch 
Vergleichung  mit  einer  allerdings  etwas  verdorbenen  Miniatur  Fügers  nach 
demselben  Modell  im  Krakauer  Czartoryski-Museum  als  den  Grafen  Ignaz 
Potocky  (1751  bis  1809)  erkannte,  ferner  aus  dem  Besitze  des  Grafen  Franz 
Bellegarde  die  Miniaturen  seiner  Großeltern,  des  Feldmarschalls  Grafen 
Friedrich  Heinrich  von  Bellegarde  und  seiner  Gattin,  geborenen  Gräfin  Ber- 
lichingen,  die  Füger  ja  auch  einmal  groß  gemalt  hat  (Kat.  Nr.  292/3,  im  Ka- 
talog abgebildet);  besonders  das  Bild  des  Feldmarschalls  in  glänzendem 
Harnisch  mit  Spitzenkragen  und  Schärpe,  in  der  gepanzerten  Rechten  das 
Schwert  haltend,  ist  von  hinreißender  Schönheit* 

Die  imposante  Schar  der  Wiener  Empire-,  Kongreß-  und  Biedermeier- 
meister war  gut  zu  studieren,  von  jedem  einzelnen  konnten  wenigstens  einige, 
von  vielen  eine  ganze  Reihe  bezeichneter  Werke  gezeigt  werden,  so  ein 
zartes,  duftig  gemaltes  Porträt  der  Fürstin  Karoline  Liechtenstein,  geborenen 
Gräfin  Manderscheid  (1768  bis  1831),  von  der  Hand  oder  in  der  Art  Grassis. 
(Alfred  Straßer,  Kat.  Nr.  26.)  Das  Brustbild  eines  Fürsten  Kinsky,  von  Ley- 
bold  (Franz  Bellegarde,  Kat.  Nr.  280),  ist  ruhig  und  harmonisch  in  der 
Wiedergabe  der  Persönlichkeit  und  der  Farbe. 

Von  Isabey  war  weniges  da;  interessant  ist,  wie  plötzlich  in  Wien  seine 
Art  Mode  wurde.  Eine  Reihe  von  Miniaturisten  malten  ä la  Isabey,  so  Ender, 
so  der  unbekannte  Meister  eines  reizenden  Bildes  der  Gräfin  Gabriela  Buquoy 
(LandespräsidentGraf  Josef  Thun-Hohenstein)  und  endlich  der  Maler  Franck, 
der  das  Porträt  einer  jungen  Wienerin  1817  datiert  (Alfred  Straßer).  Guerard, 
der  ehrliche,  nüchterne,  war  mit  verschiedenen  Stücken 
vertreten,  dann  Stubenrauch,  Adamek  mit  seinen  tüch- 
tigen Offiziersminiaturen  aus  der  Empirezeit,  der  feier- 
liche, korrekte,  so  klar  und  ausgesprochen  in  der  Farbe 
wirkende  Suchy,  der  so  gerne  seine  umständlichen 
Signaturen  in  goldener  oder  silberner  Farbe  peinlich 

* Ein  echter  Füger  nach  Technik  und  Sujet  ist  auch  der  ernste  Kopf  eines 
jungen  Offiziers;  im  Hintergrund  taucht  verschwindend  die  Büste  eines  antiken  Gehtürchen  (nach  alter 
Kriegers  auf.  (Simon  von  Metaxa).  Zeichnung) 
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Englische  Gartentüre  mit  Laterne.  P.  W. 


akkurat  aufschrieb  u.  s.  w.  Von  Daffinger  und  seinem  Kreis  waren  neben 
Bekanntem  allerlei  bisher  noch  nicht  gezeigte  goldstrahlende  Offiziere  und 
graziöse  Damen  ausgestellt,  die  feine  Fürstin  Kohary,  die  um  so  vieles 
schöner  und  weniger  dämonisch  ist  als  auf  der  farbigen  Radierung  Ungers 
im  Kongreßwerk,  und  vor  allem  das  Brustbild  des  Oberstkämmerers  Grafen 
Karl  Chotek  in  Byron-Tracht,  nach  meinem  Gefühl  das  schönste  Männerpor- 
trät, das  Daffinger,  allerdings  nach  einem  der  schönsten  Menschen,  gemalt 
hat,  voll  geheimnisvoller  Tiefe  und  Leuchtkraft  (Graf  Wolfgang  Chotek, 
Troppau;  Kat.  Nr.  309,  ebenda  abgebildet). 

Ein  feines,  zartes  Biedermeieridyll  ist  das  Brustbild  einer  Baronin  Eskeles, 
bezeichnet  G. Raab  1851  (Alfred  Straßer,  Kat.  Nr.  235),  sehr  beachtenswert  das 
Porträt  des  Grafen  AdalbertNeipperg  aus  denZwanzigerjahren,einbezeichneter 
Waldmüller  (Alfred  Straßer,  Kat.  Nr.  93). 

Interessant  war  es,  auch  die  Spiegelungen  der  Wiener  Porträtmalerei 
in  der  Provinz  zu  beobachten,  wo  das  ehrliche,  trockene,  handwerkliche 
Können  vorherrscht;  es  sind  zu  nennen  Maschik  und  die  Pienczykowska  in 
Prag,  Kittner  in  Brünn,  Blessinger  in  Troppau.  Im  schlesischen  Gebirge  malte 
als  junger  Mensch  Albert  Schindler,  der  ein  Engelsberger  war,  ein  paar  naive 

Bildchen  im  engen  Biedermeierton  einer 
Kleinstadt,  so  einen  jungen  Mann  mit  hohem 
Kragen,  der,  eine  Heckenrose  im  Knopfloch, 
vor  blauem  Wolkenhimmel  sinnend  einem 
gaukelnden  Schmetterling  nachsieht  und  eine 
alte  strenge  Frau  in  großer  drahtgeflochtener 
Spitzenhaube,  wie  man  sie  heute  noch  man- 
chesmal ganz  vereinzelt  an  hohen  Festtagen 
in  unseren  kleinen  schlesischen  Gebirgs- 
Einfriedungstor  nach  alter  Zeichnung  Städtchen  an  einem  alten  Weiblein  sieht. 
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ALOIS  RIEGL  t 


AS  k.  k.  Österreichische  Museum  für  Kunst  und  In- 
dustrie kann  es  sich  zu  dauerndem  Ruhme 
anrechnen,  daß  es  nicht  nur  für  eine  Reihe  her- 
vorragender Praktiker  sondern  auch  für  Theo- 
retiker auf  dem  Gebiete  der  Kunstpflege  und 
Forschung  ein  fruchtbringendes  Feld  der  Tätig- 
keit und  Entwicklung  dargeboten  hat;  ich 
brauche  nur  einige  frühere  Mitglieder  des 
Museums  wie  Eitelberger,  Falke,  Janitschek, 
Lippmann,  Ilg  und  Wickhoff  zu  nennen,  um 
damit  zugleich  einige  der  glänzendsten  Vertreter 
ihres  Fachs  aufzuzählen.  Jedem,  der  die  Verhältnisse  kennt,  wird  sich  aber 
unwillkürlich  schon  der  Name  Riegl  aufgedrängt  haben. 

Man  kann  sogar,  ohne  den  genannten  und  nicht  genannten  Männern, 
die  dem  Museum  angehört  haben,  in  ihrer  eigentümlichen  Bedeutung  nahe- 
zutreten, wohl  behaupten,  daß  kaum  ein  anderer  — von  Eitelberger  abge- 
sehen — seiner  ganzen  Natur  nach  mit  dem  Museum  so  eng  verwachsen 
war  wie  gerade  Riegl. 

Er  war  am  i.  August  1885  als  Nachfolger  Wickhoffs  zur  Verwaltung 
der  Textilabteilung  berufen  worden,  wurde  1887  zum  Kustosadjunkten  des 
Museums  und  dann  1894  zum  außerordentlichen  Professor  der  Kunstge- 
schichte an  der  Universität  ernannt;  doch  behielt  er  die  Leitung  der  Textil- 
abteilung noch  bis  zu  seiner  Ernennung  zum  ordentlichen  Universitäts- 
professor im  Jahre  1897.  Und  seit  Jänner  1902  gehörte  er  dem  Museum 
wieder,  nun  als  Mitglied  des  Kuratoriums,  an. 

Wie  ernst  er  seine  Aufgabe  schon  von  Anfang  an  erfaßte,  zeigt  seine 
Arbeit  über  ,, Frühmittelalterliche  Gewebe  im  Österreichischen  Museum“ 
(Mitteilungen  des  k.  k.  Österreichischen  Museums,  N.  F.  I.  Bd.)  und  sein  Be- 
mühen, auch  die  Ordnung  und  materielle  Erhaltung  der  Sammlung,  soweit 
es  die  schwierigen  äußeren  Verhältnisse  gestatteten,  möglichst  zu  fördern. 

Die  großartigen  Schätze  spätantiker  Stoffe  aus  ägyptischen  Gräbern 
waren  in  ihrer  Hauptsache  zwar  schon  im  Jahre  1882  durch  Ankauf  aus  dem 
Besitze  des  Wiener  Kaufmannes  Th.  Graf  in  den  des  Museums  übergegan- 
gen; die  grundlegende  wissenschaftliche  Bedeutung  verdanken  sie  aber  doch 
hauptsächlich  den  Forschungen  Riegls;  es  seien  hier  sein  Werk  über  ,,Die 
ägyptischen  Textilfunde  im  k.  k.  Österreichischen  Museum“  (Wien  1899)  und 
die  Abhandlung  ,,Der  antike  Webstuhl“  (Mitteilungen  des  k.  k.  Österreichi- 
schen Museums  N.  F.  Band  IV)  erwähnt. 

Niemand  war  so  berufen,  sich  gerade  in  diese  Dinge  zu  vertiefen,  wie 
Riegl;  welche  ungemeine  Liebe  und  Sachkenntnis  dazu  gehört,  so  zerstörte 
Gegenstände  zunächst  auch  nur  äußerlich  zu  ordnen,  wird  nur  der  Sammlungs- 
beamte würdigen,  der  mit  ähnlichen  Gegenständen  umzugehen  hatte.  Riegl 
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hat  aber  auch  hier  nicht  nur  äußere  Ordnung  geschaffen,  ich  meine  auch 
im  geistigen  Sinne  äußere  Ordnung,  sondern  er  fühlte  sofort  den  Drang,  die 
letzten  Geheimnisse  und  tiefsten  Grundlagen  der  vorliegenden  Kunstäuße- 
rungen zu  erkennen  und  darzulegen.  Riegls  ungeheure  Stärke  waren  die 
Kraft,  jede  Einzelbeobachtung  sofort  in  einem  großen  Gedankengange  unter- 
zubringen und  sein  außerordentlich  feines  Empfinden  für  die  letzten  formalen 
Grundlagen  der  Kunst,  wie  sie  besonders  zwingend  im  Ornamentalen,  sei 
es  der  Architektur,  sei  es  des  Kunstgewerbes,  sich  geltend  machen. 

Aber  auch  bei  den  Künsten,  die  vor  allem  mit  den  Vorstellungen  der 
Außenwelt  arbeiten,  etwa  der  Malerei,  vermochte  er  besonders  tief  in  die 
letzten  rhythmischen  Grundlagen  einzudringen;  so  verrät  sich  seine  eigen- 
tümliche Auffassung  selbst  auf  einem  ihm  scheinbar  so  fernliegenden  Gebiete, 
wie  es  seine  Arbeit  über  ,,Das  holländische  Gruppenporträt“  (Jahrbuch  der 
Kunstsammlungen  des  Allerhöchsten  Kaiserhauses,  XXIII)  behandelt. 

Rein  äußerliche  oder  rationalistische  Auffassung  lag  ihm  aber  völlig 
ferne.  Die  Linienführung  und  Farbe  des  Ornamentes,  die  anderen  etwas  Will- 
kürlich-Zufälliges oder  wie  der  Bötticher-Semper-Schule  etwas  rein  Materia- 
listisches, aus  Zweck,  Technik  und  Material  allein  Entstandenes  war,  wurde 
ihm  ein  tiefes  psychologisches,  ich  möchte  sagen  einzel-  und  massenpsycho- 
logisches Problem. 

Riegl  konnte  darum  auch  besonderen  Einblick  in  wirklich  ursprüngliche 
oder  wieder  primitiv  gewordene  Kunstepochen  gewinnen;  es  sei  hier  an 
seine  Arbeit  über  ,, Neuseeländische  Ornamentik“  (Mitteilungen  der  antropo- 
logischen Gesellschaft  in  Wien,  XX),  an  seine  Arbeit  über  ,,Die  mittel- 
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alterliche  Kalenderillustration“  und  ähnliche  Untersuchungen  (in  den  Mittei- 
lungen des  Instituts  für  österreichische  Geschichtsforschung,  N.  F.  Band 
VIII — X)  verwiesen. 

Aber  nicht  nur  für  entlegene  primitive  Zeiten  hatte  er  Verständnis,  son- 
dern auch  für  spätere  und  selbst  zeitgenössische  Kunstäußerungen  ähnlicher 
Art,  wie  sie  sich  als  Volkskunst  heute  noch  erhalten  haben  und  immer 
wieder  bilden.  Er  hat  vielleicht  als  erster  die  Fülle  der  Anregungen  erkannt, 
die  auf  diesem  Gebiete  gerade  Österreich  mit  seiner  reichgegliederten  und 
schaffensfreudigen  Bevölkerung  zu  bieten  vermag;  er  hat  aber  auch  die 
Bedeutung  des  Orients  gefühlt,  dem  Österreich  nähergerückt  ist  als  die 
meisten  Kulturländer  Europas.  Naturgemäß  waren  wertvolle  Belege  für 
das  Kunstschaffen  dieser  Gebiete  gerade  auch  in  das  k.  k.  Österreichische 
Museum  oder  wenigstens  in  andere  Wiener  Sammlungen  gelangt.  So  hat 
uns  Riegl  eine  ganze  Reihe  bedeutungsvoller  Untersuchungen  über  nähere 
und  fernere  Volkskunst  hinterlassen;  ich  erwähne  nur  seine  Aufsätze; 
,, Textile  Hausindustrie  in  Österreich“  (Mitteilungen  des  k.  k.  Österreichischen 
Museums,  N.  F.  Band  II),  ,, Textile  Hausindustrie  im  Bregenzer  Walde“ 
(a.  a.  O.,  Band  II),  ,, Ruthenische  Teppiche“  (a.  a.  O.,  Band  IV),  „Textiler 
Hausfleiß  in  der  Bukowina“  (a.  a.  O.,  Band  IV),  ,, Volkskunst,  Hausfleiß  und 
Hausindustrie“  (Berlin  1894). 

Auch  zur  Erforschung  der  Teppichkunst  des  Orients  ist  Riegl  wohl 
auf  diesem  Wege  gelangt.  Seine  Arbeiten  ,, Altorientalische  Teppiche“ 
(Leipzig  i8gi),  ,, Ältere  orientalische  Teppiche  aus  dem  Besitze  des  Aller- 
höchsten Kaiserhauses“  (Jahrbuch  der  Kunstsammlung  des  Allerhöchsten 
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Kaiserhauses,  Band  XIII),  ,,Zur  Frage  der  Polenteppiche“  (Mitteilungen 
des  k.  k.  Österreichischen  Museums,  N.  F.  Band  V.),  ,,Ein  orientalischer 
Teppich  vom  Jahre  1202  n.  Chr.  und  die  ältesten  orientalischen  Teppiche“ 
(Berlin,  1895),  seine  Beiträge  zu  dem  vom  Hofrate  A.  v.  Scala  heraus- 
gegebenen Werke  des  Handelsmuseums  „Orientalische  Teppiche“  (Wien 
1892)  gehören  unstreitig  zu  den  bedeutendsten  Leistungen  auf  diesem 
Gebiete  überhaupt. 

Selbst  wenn  die  Wissenschaft  in  einzelnen  Punkten  weitergeschritten 
sein  mag  und  etwa  die  Datierung  des  einen  Teppiches  in  das  Jahr  1202  — 
die  übrigens  auf  der  Lesung  eines  sonst  sehr  verdienstvollen  Orientalisten 
beruht  — sich  heute  nicht  mehr  aufrecht  erhalten  läßt,  die  abweichende 
Ansicht  über  einzelne  Punkte  kann  die  Bedeutung  der  Gedanken  Riegls  hier 
ebenso  wenig  wie  in  seinen  anderen  Werken  geringer  erscheinen  lassen. 

Es  lag  nicht  nur  in  der  Natur  der  äußeren  Stellung  Riegls,  sondern  im 
Wesen  der  Sache,  daß  beim  Ergründen  der  tiefsten  Grundlagen  der  Orna- 
mentik gerade  die  Textilkunst  in  seinen  Untersuchungen  an  erste  Stelle  trat; 
denn  tatsächlich  ist  sie  nicht  nur  die  typische  Hauskunst,  sondern  auch  in 
der  großen  Entwicklung  derjenige  Zweig  des  Kunstgewerbes,  der  das 
Typische  einer  nationalen  oder  Zeitströmung  vielleicht  am  kennzeichnendsten 
hervortreten  läßt. 

Doch  hat  sich  Riegl  keineswegs  einseitig  auf  die  Erforschung  des 
Textilgebietes  beschränkt;  schon  am  Anfänge  seiner  Museumstätigkeit 
stehen  Arbeiten  wie  die  Untersuchung  ,,Zur  Geschichte  des  Möbels  im 
XVIII.  Jahrhunderte“  (Mitteilungen  desk.  k.  Österreichischen  Museums,  N.F. 
Band  I)  und  über  ,, Hessische  Bauernstühle“  (a.  a.  O.,  Band  III).  Und  sein 
Aufsatz  über  ,, Möbel  und  Innendekoration“  in  dem  ,, Kongreßwerke“  des 
Museums  (Wien  1898)  kann  trotz  seiner  Kürze  wohl  zu  dem  klärendsten 
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und  belehrendsten  gerechnet  werden,  was  über  die  Kunst  der  Empirezeit 
überhaupt  gesagt  worden  ist. 

Seinem  ganzen  Empfinden  nach  mußte  er  auch  immer  besonderes  Ver- 
ständnis für  die  Kunst  der  Barockzeit  haben,  da  sie  gerade  die  primitiven  Grund- 
züge der  Kunst  trotz  hoher  Kulturentwicklung  mit  elementarer  Gewalt  zum 
Durchbruche  gelangen  läßt.  Schon  1897  finden  wir  einen  Aufsatz  (in  den 
Mitteilungen  des  Museums,  N.  F.  VI.  Bd.):  ,,Die  Barockdekoration  und  die 
moderne  Kunst“,  und  seine  Universitätsvorlesungen  über  die  Barockzeit 
werden  von  allen  Hörern  zu  den  größten  Eindrücken  ihres  Lebens  gezählt 
und  wohl  jedem  unvergeßlich  bleiben.  In  wundervoller  Weise  zeigt  den 
feinen  Sinn  in  dieser  Richtung  auch  sein  letzter  öffentlicher  Vortrag,  den  er 
bei  der  VIII.  Versammlung  des  Verbandes  deutscher  Historiker  zu  Salzburg 
gehalten  hat  (Gesellschaft  für  Salzburger  Landeskunde,  XLV);  hier  klären 
sich  uns  die  tiefsten  Geheimnisse  barocken  Wollens,  nationalen  Empfindens 
und  individuellen  Schaffens  einzelner  Meister,  so  etwa  Fischers  von  Erlach, 
für  den  hier  in  wenigen  Sätzen  mehr  geboten  wird  als  sonst  in  ganzen  Ab- 
handlungen. 

Riegl  war  ja  kein  Redner  im  landläufigen  Sinne  des  Wortes;  er  war 
immer  eine  zarte  und  etwas  kränkelnde  Natur,  seit  Jahren  auch  schwerhörig 
und  besaß  nur  ein  schwaches  Organ.  Aber  durch  die  Sachlichkeit  und  die 
Natürlichkeit  der  Form,  die  sich  immer  im  Augenblicke  erst  ergab,  wußte 
er  die  wirklich  geistig  Mitarbeitenden  geradezu  hinzureißen. 

Ebenso  war  es  auch  bei  seinen  geschriebenen  Werken;  man  konnte  sie 
nicht  überfliegen,  man  mußte  sich  ihnen  überantworten;  dann  aber  wurde 
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man  mit  untrüglicher  Sicherheit  den  immer  schweren  Weg  zu  wirklicher 
Erkenntnis  und  wirklichem  Wissen  geleitet. 

Riegl  muß  der  oberflächlichen  Halbbildung  geradezu  fürchterlich  gewesen 
sein.  Um  so  größer  war,  wie  gesagt,  der  Genuß  für  den  wirklich  geistig 
Ringenden. 

Einige  seiner  Werke  können  tatsächlich  als  Marksteine  in  der  Entwick- 
lung der  Kunsterkenntnis  angesehen  werden. 

Seine  ,, Stilfragen“  (Berlin  1893)  beschäftigen  sich  anscheinend  fast  nur 
mit  der  allmählichen  Entstehung  der  griechischen  Ranke  sowie  mit  ihrer 
späteren  naturalistischen  und  dann  wieder  abstrakten  Umwandlung,  in 
Wirklichkeit  lassen  sie  uns  aber  zur  Erkenntnis  der  Kunst  und  des  mensch- 
lichen Schaffens  überhaupt  einen  vollständig  neuen  Standpunkt  gewinnen. 
Man  begreift  heute  noch  das  gewaltige  Aufsehen,  das  dieses  Werk  weit  über 
die  Grenzen  des  deutschen  Sprachgebietes  hinaus  erregt  hat,  selbst  wenn 
man  heute  manche  Einzelfrage  anders  auffassen  sollte. 

In  diesem  Werke  ist  vor  allem  der  Kampf  gegen  die  materialistische 
Kunstauffassung  der  Semper-Schule  aufgenommen  und  siegreich  durchgeführt 
worden;  es  ist  gezeigt,  daß  das  Kunstwollen,  das  seelische  Bedürfnis  nach 
bestimmten  Kunstformen  das  Entscheidende  beim  künstlerischen  Gestalten 
ist  und  daß  dieses  Kunstwollen  den  tiefsten  seelischen  Regungen  des  Einzelnen 
sowie  ganzer  Völker  und  Zeiten  entsprechend  sich  gestaltet  und  wandelt. 
Material,  Technik  und  anderes  haben  natürlich  auch  Einfluß;  aber  das  tech- 
nisch oder  materiell  Gegebene  wird  doch  erst  durch  das  Kunstwollen  zur 
Kunstform. 
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Ebenso  epochemachend  wie  die  „Stilfragen“  ist  das  1902  erschienene 
Werk  „Die  spätrömische  Kunstindustrie  nach  ihren  Funden  in  Österreich- 
Ungarn“,  das  darum  seinerzeit  auch  schon  in  dieser  Zeitschrift  (Band  V„ 
Seite  84  ff.)  eingehender  gewürdigt  wurde. 

Es  wird  in  diesem  Werke  das  Kunstwollen  einer  Zeit  enthüllt,  die  man 
bis  dahin  ihrem  innersten  Wesen  nach  niemals  gewürdigt  hat,  und  es  ist 
in  einer  Weise  geschehen,  die  fast  einzig  dasteht;  es  wird  gezeigt,  daß 
gerade  das,  was  bis  dahin  immer  nur  Verfall  zu  sein  schien,  eine  einseitige, 
in  ihrer  Art  aber  großartige  Weiterentwicklung  des  Kunstempfindens  dar- 
stellt und  daß  die  Errungenschaften  jener  Zeit  in  mancher  Beziehung  unver- 
lierbarer Besitz  unseres  ganzen  Kunstlebens  seither  geworden  sind. 
Besonders  überwältigend  ist,  wie  diese  Idee  an  den  verschiedensten  Kunst- 
äußerungen der  Zeit,  Architektur,  Plastik,  Malerei  und  Kunstgewerbe 
durchgeführt  und  der  enge  Zusammenhang  aller  Kunstäußerungen  mit  der 
allgemeinen  Kulturentwicklung  dargelegt  ist.  Riegl  hatte  das  feinste  Ver- 
ständnis für  das  kleine  und  kleinste,  das  ein  anderer  kaum  gewahrte;  aber 
er  sah  darin  doch  immer  nur  den  bedingenden  und  bedungenen  Teil  eines 
Großen. 

Es  wäre  uns  auf  diesem  V/^ege  jedenfalls  noch  eine  ungemeine  Erwei- 
terung unserer  Erkenntnis  zu  teil  geworden,  wenn  die  bereits  in  Angriff 
genommene  Fortsetzung  des  zuletzt  genannten  Werkes  in  die  Karolingische 
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Zeit  hinein  von  Riegl  noch  hätte  vollendet  werden  können;  leider  ist  es  nun 
nicht  dazu  gekommen.  Auch  die  Untersuchungen  über  die  früharabischen 
Arbeiten  im  Schloße  Amra,  die  Riegl  mit  dem  Entdecker  des  Baues, 
Dr.  Musil,  vereint  unternommen  hat,  konnte  er  nicht  mehr  abschließen. 

Aber  ein  großes  Werk  haben  uns  die  letzten  Jahre  noch  bescheert;  es 
ist  „Der  moderne  Denkmalkultus,  sein  Wesen  und  seine  Entstehung“ 
(Wien  1903). 

Dieses  Werk  steht  mit  der  Tätigkeit  Riegls  an  der  ,,k.  k,  Zentralkom- 
mission für  Kunst-  und  historische  Denkmale“,  der  er  seit  einigen  Jahren 
als  Generalkonservator  angehörte,  in  enger  Verbindung;  aber  man  sollte 
zunächst  meinen,  daß  es  mit  seinem  sonstigen  Wirken  eigentlich  wenig 
Zusammenhang  hat;  in  Wirklichkeit  ist  es  aber  die  folgerichtige  Weiter- 
entwicklung seiner  bis  dahin  geäußerten  Gedanken,  die  Krönung  seines  ganzen 
Schaffens.  Riegl  hat  früher  das  einzelne  Kunstwerk  aus  dem  Kunstwollen 
des  Einzelnen,  des  Volkes  und  der  Zeit  abgeleitet,  jetzt  erklärt  er  unser 
Kunstempfinden  gegenüber  dem  vollendeten  Kunstwerke.  Er  zeigt,  wie  der 
Mensch  sich  dem  jeweilig  Neuen  und  dem  jeweilig  Alten  gegenüber  ver- 
schieden verhält,  wie  verschiedene  Menschen  und  Kulturstufen  dem  über- 
nommenen Kunstwerke  gegenüber  ganz  verschieden  empfinden,  er  erkennt, 
daß  die  Art  des  Genießens  alter  Kunstwerke  ebenso  ihre  geschichtliche 
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Entwicklung  hat  wie  die  Art  des  Schaffens  neuer.  Insbesondere  hebt 
er  hervor,  daß  unser  Empfinden  vor  alten  Kunstwerken  eigentlich  das- 
selbe ist  wie  das  vor  der  Natur  selbst.  Er  erkennt,  daß  uns  so 
wie  an  der  Natur  auch  an  Kunstwerken  das  Walten  eben  der  Natur, 
die  organische  Entwicklung  vor  allen  Dingen  befriedigt,  daß  uns  alle  auch 
darin  heute  der  Entwicklungsgedanke  beherrscht.  In  dem  Augenblicke,  da  das 
Kunstwerk  vollendet  dasteht,  gehört  es  auch  der  Natur  an;  es  muß  dieselben 
Wandlungen  und  selbst  den  Verfall  durchmachen,  wie  alles  in  der  Welt, 
was  natürlich  nicht  ausschließt,  daß  wir  es  so  lange  in  der  alten  Form  zu  er- 
halten suchen  werden,  als  es  ohne  Täuschung  und  Verkünstelung  möglich  ist. 

Besonderen  Wert  legt  Riegl  auch  auf  den  Schutz  der  Umgebung  der 
Altersdenkmale ; denn  er  fühlt,  daß  auch  sie  mit  der  Zeit  für  uns  ein  wesent- 
licher Teil  des  Gesamteindruckes  und  des  Stimmungsreizes  geworden  ist. 

Dies  feine  Empfinden  für  Kunst  und  Natur  lag  tief  in  Riegls  Wesen  be- 
gründet. Seine  Geburtsstadt  Linz  wird  ja  noch  kaum  Eindrücke  in  seiner 
Seele  zurückgelassen  haben ; aber  Krems,  in  dem  er  die  besten  Jahre  der 
Jugend  verlebte,  hat  mit  seiner  wundervollen  Verschmelzung  von  Kunst  und 
Natur,  wie  er  oft  in  Gesprächen  durchblicken  ließ,  den  größten  Einfiuß  auf 
seine  Entwicklung  genommen. 

Wie  bei  allem,  was  er  berührte,  hat  Riegl  auch  in  seiner  Tätigkeit  an 
der  Zentralkommission,  für  die  er  als  Kenner  der  Architektur  und  besonders 
des  Kunstgewerbes  berufen  war  wie  kaum  ein  anderer,  die  letzte  Idee, 
den  tiefsten  Grund  des  ganzen  Schaffensgebietes  gefunden.  Aber  es 
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wäre  gewiß  falsch, 
wenn  man  Riegl  nur 
als  Mann  der  Ideen 
auffaßte  ; er  war  bei 
allem  auch  mit  Em- 
pfindung und  ganzer 
Seele  dabei.  Und  es 
ist  kennzeichnend  für 
den  Mann,  der  an- 
scheinend so  ganz 
Theoretiker  war,  daß 
sein  letztes  Wort  der 
Ruf  nach  der  Tat,  ja 
die  Tat  selbst  war  — 
denn  der  Gesetzent- 
wurf darf  nicht  bloßer 
Gedanke  bleiben. 

Riegl  war  ein  stil- 
ler, gütiger  und  an- 
scheinend weltfrem- 
der Mann ; aber  er 
war  Feuer  und  Flamme,  wenn  es  die  Ergründung  und  Durchführung  einer 
großen  Sache  galt ; mögen  wir  ihm  darin  nicht  allzusehr  nachstehen. 

Dieser  glühende  Eifer,  diese  Schonungslosigkeit  gegen  sich  selbst  war 
es  allerdings  auch,  die  seine  Kraft  aufrieb  und  mit  48  Jahren  seinem  Leben 
ein  Ziel  setzte.  Auch  eine  robustere  Natur  hätte  sich  solche  Arbeit  kaum 
zumuten  dürfen ; eine  robustere  Natur  hätte  aber  gewiß  nicht  das  aus  sich 
zu  holen  verstanden,  was  der  in  häufigem  Leiden  in  sich  gekehrte  Mann 
fühlte.  Er  war  ganz  Träger  edelsten  Geistes  und  er  vertrat  seine  Ideen  stets 
losgelöst  von  allem  Persönlichen  mit  bewunderungswürdiger  Sachlichkeit. 
Ohne  irgendwelche  Bemühung  diplomatisch  zu  sein  fand  er  so  auch  immer 
zwischen  den  verschiedenartigsten  Interessen  und  Naturen  den  ruhigen 
Boden  der  Verständigung.  Und  es  konnte  kaum  ein  wohltuenderes  und 
erhebenderes  Gefühl  geben,  als  wenn  man  sich  freundschaftlicher  Gefühle 
von  seiner  Seite  bewußt  wurde ; denn  man  empfand,  daß  die  Motive  wirklich 
sachliche  waren. 

Solches  Freundschaftsgefühl  hat  er  auch  stets  dem  Museum  bewahrt. 
Er  hat  an  ihm  wohl  auch  Sorgen  durchgemacht  und  wie  jeden  tätigen  Men- 
schen drängte  es  auch  ihn,  sich  neue  Möglichkeiten  der  Betätigung  und  neue 
Anregung  zu  schaffen,  aber  er  hat  das  Museum  immer  als  seinen  Ausgangs- 
punkt, als  die  Stätte  seiner  Entwicklung  betrachtet  und  ist  ihm  immer  dankbar 
geblieben.  Jedoch  auch  das  Museum  darf  es  ihm  niemals  vergessen,  was  er 
an  ihm  geleistet  und  was  er  weiter  geschaffen  hat  in  seinem  Geiste. 

M.  Dreger. 
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MODERNER  UND  ALTER  GARTENSCHMUCK 
VON  HARTWIG  FISCHEL*  h» 

^ UF  den  verschiedensten  Gebieten,  welche  mit 
dem  Hausbau  Zusammenhängen,  wurde  im  ver- 
flossenen Jahrhundert  — zum  Schaden  der  künst- 
lerischen Wirkung  — dem  architektonischen 
Empflnden  die  maßgebende  Einflußnahme  ent- 
zogen. Langsam  muß  dieselbe  wieder  zurück- 
erobert werden,  nachdem  die  schlechten  Folgen 
der  baulichen  Massenindustrie,  die  nachteilige 
^ Wirkung  zu  weit  gehender  Arbeitsteilung  auf- 
fällig genug  geworden  sind.  Auf  dem  Gebiete  des 
Gartenbaues  hat  sich  das  Eingreifen  des  Architekten  namentlich  in  England 
als  notwendige  Folge  des  Wiederauflebens  der  Hausbaukunst  eingestellt;  der 
,, Landschaftsgärtner“  wurde  dort  wieder  zum  ,, Gärtner“  kurzweg,  wo 
der  Baukünstler  auch  die  formale  Ausgestaltung  der  Umgebung  des  Hauses 
in  den  Bereich  seiner  Tätigkeit  einbezogen  hatte. 

Als  Reginald  Blomfield  zur  ersten  Auflage  seines  reizvollen  Buches: 
,,The  formal  garden  in  England“  1892  die  Vorrede  schrieb,  mußte  er  für 
diese  Machterweiterung  noch  seine  Lanze  einlegen.  Als  eine  dritte  Auflage 
notwendig  war  (igoi),  konnte  er  die  vollzogene  Machtverschiebung  schon 
als  Tatsache  begrüßen.  Mit  dieser  steht  die  gründliche  Pflege  aller  einzelnen 
baulichen  Hilfsmittel  im  Zusammenhang,  welche  heute  in  England  geübt 
wird  und  welche  der  Anlage  eines  geregelten  Gartenplanes  als  Stütze  dient. 

Gehen  wir  von  der  Voraussetzung  aus, 
daß  die  nächste  Umgebung  des  Hauses  von 
einer  architektonischen  Idee  beherrscht  wird, 
die  einerseits  vom  Terrain  und  der  Himmels- 
richtung, andererseits  von  der  Lage  und 
Gestalt  des  Hausbaues  und  dem  Ausblick 
aus  und  nach  demselben  abhängig  bleibt,  so 
ergeben  sich  gewisse  Wünsche,  die  nicht 
immer  leicht  erfüllt  werden  können.  Dazu 
gehört:  die  möglichst  geradlinige  Führung 
der  Wege  und  Richtlinien,  die  möglichst 
ebene  Lagerung  der  Grundflächen,  die  nach 
außen  abgeschlossene  Gartenform.  Alle  von 
der  Natur  gegebenen  Hilfsmittel:  die  Rasen- 
bildung, die  Baumreihe,  das  Strauchwerk,  das 
Blumenbeet  und  endlich  die  Solitärpflanze 


*Die  Abbildungen,  welche  mit  P.  W.  bezeichnet  sind 
wurden  den  Katalogen  der  Firma  J.  P.  WHITE  (The  Pyghtle 
Works)  Bedford  entnommen. 
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müssen  Zusammenwirken  mit  den 
Elementen  der  Baukunst:  der  Ein- 
friedung,' der  Terrassenmauer,  dem 
Wegbau,  den  Schutzdächern  und  dem 
mannigfaltigen  Schmuck  durch  selb- 
ständige Einzelheiten.  Zu  diesen 
letzteren  sind  das  Gartenhaus,  die 
Wasserkunst,  die  dekorative  Plastik, 
die  Sonnenuhr,  das  Taubenhaus  und 
endlich  auch  das  Gartenmöbel  über- 
haupt zu  rechnen.  In  der  Behandlung 
der  grünen  und  blühenden  Elemente 
wird  der  architektonische  Geist  mit 
der  sentimentalen  Auffassung  stets 
am  stärksten  im  Widerspruch  stehen, 
welche  die  ,, natürliche“  Gestalt,  die 
Folge  der  freien  Entwicklungsbedin- 
gungen von  VVald  und  Feld  in  dem 
eng  begrenzten  Bereich  des  Gartens  zur  Geltung  bringen  will.  Alle  Epochen, 
in  denen  eine  kräftige  baukünstlerische  Tradition  lebendig  war,  haben  aber 
die  natürlichen  Hilfsmittel  dem  Grundsatz  strenger  Gliederung  dienstbar 
gemacht.  Die  Art,  wie  der  Rasen  zum  grünen  Teppich,  die  Baumreihe 
zur  monumentalen  grünen  Wand,  das  Strauchwerk  zur  Hecke  gemodelt 
wird,  wie  die  blühenden  Pflanzen,  in  Reihen  oder  Gruppen  vereinigt,  die 
farbigen  Linien  und  Flächen  als  höchste  Augenweide  für  bevorzugte  Stellen 
zur  Geltung  bringen,  all  das  setzt  Kenntnisse  und  Fähigkeiten  voraus,  die 
wir  von  unseren  Vorfahren  lernen  und  uns  wiedererobern  müssen. 

Die  Landschaftsgärtnerei  hat  hier 
durch  Bevorzugung  der  sogenannten 
,, malerischen“  Grundsätze  gänzlich 
im  Stiche  gelassen  und  ist,  statt  aus 
dem  Garten  ein  selbständiges  Kunst- 
werk zu  schaffen,  in  eine  Nachbildung 
unnachahmlicherNatureindrücke  ver- 
fallen. Es  ist  sehr  lohnend  zu  verfol- 
gen, wie  die  guten  Grundsätze  alter 
Gartenkunst  sich  trotz  aller  Gefähr- 
dung im  Bauerngarten  und  Vorstadt- 
garten vielfach  erhalten  haben,  weil 
sich  dort  unbeachtet  und  fast  unbe- 
einflußt ein  natürliches  Empflnden 
von  Generation  zu  Generation  ver- 
erbte. Ganz  ähnlich  erging  es  auch 
all  den  reichen  Hilfsmitteln  des  bau- 
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liehen  Gartenschmuckes, 
der  einst  so  vortrefflich 
gehandhabt  wurde,  und 
den  man  im  Landschafts- 
garten vergeblich  suchen 
wird.  Er  soll  uns  heute  be- 
schäftigen. 

Die  letzte  bürgerliche 
Blüte  heimischer  Garten- 
kunst fällt  in  den  Anfang 
des  XIX.  Jahrhunderts. 
Und  wenn  auch  damals 
bereits  die  naturalistische 
Bewegung  einsetzte,  die, 
namentlich  von  literari- 
scher Seite  genährt,  für 
den  Garten  und  seinen 
Schmuck  so  verhängnis- 
voll wurde,  so  zeigen  die 
erhaltenen  Werke  jener 
Zeit  meist  noch  den  guten 
Kern  der  damals  noch 
lebendigen  Tradition. 

V ollends  zerstört  wurde 
diese  erst  mit  der  Mitte 
und  zweiten  Hälfte  des 
XIX.  Jahrhunderts,  als  die 
Weltausstellungen  das  industrielle  Ausbeuten  der  einzelnen  Aufgaben 
brachten.  Da  wurde  das  Gußeisen  verbreitet,  das  der  Einfriedung  wie  dem 
Möbel  und  auch  dem  Gartenhaus  jene  trostlose  Gestalt  verschaffte,  die  wir 
in  unseren  öffentlichen  Anlagen  so  aufdringlich  und  häßlich  verbreitet  sehen. 

Da  wurde  die  Verwendung  des  knorrigen  Astwerks  in  konfusen 
Durchkreuzungen  für  alle  jene  Zwecke  allgemein,  wo  einst  ruhige  und 
geschmackvolle  Formen  aus  geschnittenem  Holz  üblich  waren.  Während 
einst  der  grünen  und  farbigen  Naturerscheinung  der  helle  Stein,  die  licht 
gestrichene  Holzfläche  des  Menschenwerks  als  natürliche  Opposition  ent- 
gegengestellt wurde,  erhielten  in  der  naturalistischen  Zeit  alle  künstlichen 
Behelfe  den  Charakter  einer  Naturimitation  in  ganz  unmöglichen  Materialien 
und  Färbungen,  Die  Gartenbank  mit  silber-  oder  goldbronzeartigem  Anstrich 
der  mageren  Gußeisenstützen,  die  Blech-  und  Eisenbauten  mit  Birkenrinde 
nachahmendem  ,, Ölfarbendekor“  sind  sehr  weit  verbreitete  noch  heute 
beliebte  Zeugen  eines  entarteten  Geschmackes. 

Sie  sind  die  natürlichen  Begleiterscheinungen  jener  Anlagen,  in  denen 
,,eine  zementierte  Pfütze  im  kleinen  die  Form  des  Vierwaldstädtersees 
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kopiert“,  wo  willkürlich  ver- 
schlungene Wege  ganz  son- 
derbar zerschnittene  Rasen- 
flecke umgeben,  in  denen 
Blumenbeete  nur  gezwungen 
und  zusammenhanglos  unter- 
gebracht werden  können. 

Sehr  reizvoll  weist  Muthe- 
sius  in  seinem  so  wertvollen 
Buch  über  das  „Englische 
Haus“  nach,  wie  die  Rück- 
kehr zur  richtigen  Erkenntnis 
im  Gartenbau  mit  derW ieder- 
belebung  des  alten  architek- 
tonischen Schmuckes  ein- 
herging. Daß  heute  schon 
eine  einsichtsvoll  geführte 
Industrie,  sobald  sie  sich  nur 
von  Künstlern  beraten  läßt, 
in  wohltätigster  Weise  zur 
Förderung  dieser  Bestrebun- 
genbeitragen kann, beweisen 
die  Kataloge  der  Firma  John 
P.  White  (The  Pyghtle 
Works)  Bedford,  welche 
insbesondere  von  C.  H.  B. 

Quennell  und  W.  A.  Forsyth 
Entwürfe  zeigen.  Diese  Leistungen  verdienen  eine  eingehendere  Berück- 
sichtigung und  sollen  daher  hier  in  einer  Reihe  von  Abbildungen  vorgeführt 
werden.  Im  Anschluß  an  dieselben  stellen  Abbildungen  aus  älteren  Werken 
über  Gartenarchitektur  jene  Auffassung  von  ähnlichen  Aufgaben  dar,  welche 
zu  Beginn  des  XIX.  Jahrhunderts  auch  bei  uns  verbreitet  war. 

Es  wird  durch  diese  Gegenüberstellung  wohl  zur  Genüge  erkenntlich 
gemacht,  daß  eine  moderne  Behandlung  dieser  Aufgaben  sich  aus  der  älteren 
ungezwungen  entwickeln  läßt,  wenn  nur  die  Vorbedingungen  Ähnlichkeiten 
aufweisen.  Leider  ist  dies  bei  uns  aber  nur  in  seltenen  Fällen  anzutreffen, 
während  in  England  Gelegenheit  und  Neigung  sehr  bald  die  richtigen  Wege 
wieder  fanden. 

Ein  recht  lehrreiches  Kapitel  ist  da  jenes  von  der  Einfriedung  des 
Gartens,  des  Grundbesitzes,  von  den  Toren  und  Gittern. 

Das  magere  Drahtgeflecht  und  dürftige  geschmiedete  Stab-  und  Ranken- 
werk, das  wir  überall  in  der  Nähe  der  Stadt  antreffen  und  leider  auch  aufs 
Land  verpflanzt  sehen,  läßt  das  Motiv  der  Einfriedung,  der  Umschließung 
eigenen  Besitzes  für  das  Auge  ganz  verloren  gehen.  Besaßen  noch  die  Guß- 
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eisenstäbe  eine  gewisse 
Körperhaftigkeit,  so  fehlt 
diese  gänzlich  dem  Ma- 
schinendrahtgeflecht. Und 
doch  ist  das,  was  mit  seiner 
Durchsichtigkeit  in  unse- 
ren Cottageanlagen  dem 
Vorübergehenden  gezeigt 
wird,  sicherlich  nichts,  wo- 
rauf wir  stolz  sein  können. 
Da  verrät  die  grüne  Hecke, 
der  hell  gestrichene  Latten- 
zaun des  Vorstadtgartens 
weit  mehr  Geschmack. 

Tatsächlich  ist  man 
auch  in  England,  dem 
Vaterlande  der  modernen 
Eisenindustrie,  bald  mit 
dieser  Anwendung  des 
Eisens  fertig  geworden 
und  liebt  heute  wie  früher 
den  Eichenzaun  und  die 
grüne  Mauer. 

Die  Schmiedekunst  hat 
dort  nie  viel  Einfluß  er- 
langt, hingegen  ist  Holz, 
Stein  und  Mauerwerk  mit 
Liebe  zur  Einfriedung  ver- 
wendet worden.  Das  wald- 
und  gartenreiche  Jap  an  hat 
vortreffliche  Typen  für  die  Behandlung  der  Einfriedung  aufzuweisen  und 
manches  englische  Beispiel  weist  auf  japanische  Einflüsse  hin  — besonders 
in  der  Art,  wie  der  vollen  niedrigen  Bretterwand  ein  durchbrochener  Fries 
aufgesetzt  wird  und  wie  aus  einer  Verschränkung  von  rechtwinklig  zu- 
sammengefügten Stäben  ohne  Durchkreuzung  ein  lebendiges,  wenn  auch 
höchst  einfaches  Holzgitterwerk  entsteht. 

In  dem  Bestreben,  durch  verhältnismäßig  niedrige  Gestalt,  wenn  auch 
dichte  Form  der  Hecke  und  des  Zauns  dem  Blick  auf  den  hohen  Baum- 
wuchs, der  dahinter  liegt,  keinen  zu  großen  Eintrag  zu  tun,  liegt  die  Absicht, 
den  Einblick  nur  in  nächster  Nähe  zu  wehren,  die  Schönheit  des  Verborgenen 
aber  erraten  zu  lassen.  Es  ist  wohl  sicher,  daß  der  Busch  oder  Baum,  der 
über  eine  Parkmauer  hängt,  weit  erfreulicher  wirkt  als  der  magere  Cottage- 
garten, der  durch  ein  Drahtgitter  in  Gänze  sichtbar  wird.  Was  an  Mitteln 
für  den  Schmuck  verwendet  wird,  soll  bei  größeren  Anlagen  lieber  dem 
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Torbau  zu  gute  kommen,  der  mit  Recht 
in  England  mit  Sorgfalt  ausgebildet  wird. 

Die  derbere  Art  seiner  Behandlung  ist 
durch  das  richtige  Bestreben  der  Vermei- 
dung jeder  kleinlichen  Wirkung  diktiert. 

Auch  hier  muß  schon  die  Wahl  des 
Materials  und  charakteristische  Einfachheit 
der  Schmuckformen  den  guten  Geschmack 
verraten,  der  nicht  schon  beim  Eintritt 
dem  Besucher  oder  dem  fremden  Pas- 
santen mit  Reichtum  imponieren  will. 

Betreten  wir  nun  die  Gartenanlagen 
selbst,  so  finden  wir  in  allen  Teilen  das, 
was  uns  die  Einfriedung  verraten  hat, 
wieder.  Wie  viel  Schaden  haben 
hier  die  Landschaftsgärtner  und 
die  Massenindustrie  angerichtet! 

Wie  sehr  vermißt  man  auch  hier 
die  ordnende  Hand  einer  ge- 
schmackvoll — einheitlichen 
Leitung.  Der  Weg,  die  führende 
lichte  Linie,  die  den  Grundzug  der 
Disposition  festlegt,  wird  zumeist 
ganz  vernachlässigt.  In  seiner 
unregelmäßigen  Gestalt  und  zu- 
fälligen Ausbildung  verliert  er 
seine  Bedeutung.  So  bedeutungs- 
voll die  strenge  Weglinie  und  Platzbildung  mit  gemauerter  oder  grüner 
Einfassung,  mit  regelmäßig  verteilter  Betonung  durch  einfache  eingebaute 
Möbel  oder  dekorative  Plastiken,  endlich  überdeckt  durch  eine  Pergola 
oder  beschlossen  durch  eine  Laube  werden  kann,  so  bedeutungslos 
erscheint  die  willkürlich  geschwungene  Wegführung;  ihre  Begleitung  durch 
Buschwerk  oder  Solitärpflanzen  vermehrt  nur  die  Unklarheit  und  wenn 
wir  vollends  an  die  Erfindung  jener  Pilze  und  Gnomen,  Tiere  und  Kinder 
aus  glasiertem  Steinzeug  denken,  die  eine  kindische  Phantasie  ausgeheckt 
hat  und  die  leider  für  Hausgärten  viel  Verwendung  finden,  so  wird  der 
Abstand  besonders  auffallend. 

Ähnlich  steht  es  mit  dem  Wasserlauf  und  der  Wasserfläche.  Hier  ist 
das  natürliche  Anwendungsgebiet  des  Steines  für  die  Einfassung  und  den 
Aufbau;  aber  nicht  die  Verwendung  verwitterter  Felsstücke  im  kleinsten 
Maßstab,  nicht  die  Nachahmung  großer  Naturvorgänge  im  engsten  Rahmen 
kann  zu  einem  erträglichen  Resultat  führen,  sondern  nur  das  architektonische 
Empfinden,  das  mit  den  einfachen  Mitteln  einer  strengeren  Formgebung  die 
größten  Wirkungen  erzielen  kann.  Das  Grundgesetz  der  Opposition,  das  den 
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Reichtum  konzentriert 
und  dem  Hauptobjekt 
eine  ruhige  Umgebung 
gibt,  verwirrendes  De- 
tail vermeidet,  wo  es 
sich  um  einen  Rahmen 
um  eine  Begleiterschei- 
nung handelt,  muß  hier 
Geltung  erhalten.  Wie 
vortrefflich  haben  das 
XVII.  und  XVIII.  Jahr- 
hundert die  regelmäßig 
gebildete  Wasserfläche 
des  streng  geformten 
Teiches,  den  Reiz  der 
klug  geordneten  Wasser- 
künste als  Opposition 
zur  grünen  Wildnis  oder 
zur  Hausarchitektur  be- 
nützt; Italien,  das  Hei- 
matland des  architek- 
tonisch gebildeten  Gar- 
tens, war  stets  die  Fund- 
grube für  Anregungen, 
welche  dann  über  Frankreich  ihren  Weg  durch  ganz  Europa  fanden. 

Was  haben  aber  die  Gartenbildner  des  verflossenen  Jahrhunderts  aus 
Italien  heimgebracht?  Da  finden  wir  beispielsweise  den  Renaissancebrunnen 
und  die  Renaissancevase  in  Terracotta  und  in  trockenster  Nachbildung  laut 
,, Musterbuch“  verbreitet.  Was  aus  gegebenen  Bedingungen  heraus  im  jedem 
Einzelfall  neu  entstehen  muß,  wurde  aus  einem  Warenlager  fertig  bezogen, 
das  leere  Stilkopien  ohne  Beziehung  zum  Zweck  und  zur  Lokalität  der  Ver- 
wendung aufspeichert.  Das,  was  eine  sichere  und  feine  Raumempfindung, 
architektonisch  geschulten  Blick  voraussetzt,  bleibt  dem  zufälligen  Ermessen 
des  Gärtners  oder  Gartendilettanten  überlassen  und  wird  von  einer  Massen- 
industrie beigestellt. 

In  hohem  Maß  finden  wir  das  Mißverständnis  gesteigert,  wo  wir  der 
Verwendung  figuraler  Plastik  begegnen.  — Hier  hat  die  Massenerzeugung 
wohl  ihre  kläglichsten  Resultate  gezeitigt  und  was  nur  den  besten  Kräften 
und  reichsten  Mitteln  Vorbehalten  bleiben  sollte,  wurde  zum  Alltagsprodukt 
herabgewürdigt. 

Daß  die  Beziehung  der  Figur  zur  grünen  Wand,  zur  grünen  Nische  und 
zur  Architektur  dabei  ganz  verloren  ging,  werden  wir  am  besten  an  der 
modernen  Denkmalaufstellung  gewahr.  Selbst  dort,  wo  man  der  Porträtfigur 
und  dem  Standbild  den  Garten  geöffnet  hat,  finden  sich  nur  in  Ausnahms- 
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fällen  die  geeigneten  Bedingungen 
für  eine  würdige  Unterbringung  — 
weil  sie  eben  im  naturalistischen 
Garten  überhaupt  fehlen.  In  dem 
Bestreben  des  Bildhauers,  durch 
naturalistische  Behandlung  des  Auf- 
baues eine  unmögliche  Anpassung 
zu  erreichen,  wo  eine  betonte  Oppo- 
sition allein  möglich  ist,  liegen  die 
weiteren  Konsequenzen  dieser 
ungünstigen  Beeinflussung  durch 
die  Umgebung.  Der  Widersinn 
steigert  sich  oft  bis  zur  Parallele 
mit  jenen  Panoramen,  in  welchen 
die  Malerei  in  eine  Naturnach- 
ahmung aus  Papiermache  übergeht. 

Es  thront  auch  im  öffentlichen  Park 
die  Figur  im  Straßenkleide  auf 
künstlichen  Felsstücken,  die  von 
Ranken-  und  Blattwerk  in  Bronze 

, . , , , , Englisches  Gartenhaus  aus  Eichenholz  mit  Strohdach.  P.W. 

umgeben  sind  — neben  lebendigen 

grünen  Pflanzen  und  natürlich  verwittertem  Gestein  und  lebendigen 
Menschen.  Betrachten  wir  im  Gegensätze  hiezu  die  Stellung  der  Figur  im 
italienischen,  französischen,  englischen  Garten,  in  unseren  herrlichen 
Parkanlagen  der  Barockzeit,  so  muß  die  Ursache  des  unbefriedigenden 
Eindruckes  unserer  Denkmäler  im  Grünen  klar  werden.  In  einem  Fall 
kämpft  das  Menschenwerk  in  vergeblicher  Konkurrenz  mit  der  Natur  — im 
anderen  macht  sich  der  Menschengeist  mit  weiser  Berechnung  die  Natur 
dienstbar  — um  sie  in  gesteigerter  Vollkommenheit  zu  genießen. 

Wir  brauchen  hier  wohl  nicht  besonders  zu  betonen,  daß  es  sich  bei 
Erwähnung  fremder  oder  alter  Beispiele  nicht  um  Hinweis  auf  Vorbilder  zur 
Nachahmung  handelt.  Die  glänzenden  Bedingungen  fürstlicher  Prachtent- 
faltung in  Garten  und  Schloß  werden  nicht  wiederkehren.  Unsere  Zeit  stellt 
andere  Aufgaben  — aber  unser  Verhältnis  zur  Natur  kann  wieder  einen 
ähnlichen  Grundzug  erhalten,  wie  in  den  Zeiten  architektonischen  Auf- 
schwunges. Und  wenn  wir  gezwungen  sind,  mehr  auf  Werke  später 
Kunstblüte  hinzuweisen  als  auf  frühere,  so  liegt  dies  in  der  Vergänglich- 
keit der  Gartenkunst.  Die  früheren  Anschauungen  sind  nur  aus  bildlichen 
Darstellungen  zu  entnehmen,  wer  aber  daraufhin  die  Malereien  an  Wänden 
und  Tafelbildern,  die  Buchillustrationen  bis  zu  den  Miniaturen  des  Mittel- 
alters zurück  verfolgt,  wird  überall  das  Vorherrschen  des  formalen  Gartens, 
des  architektonischen  Gesetzes  konstatieren  können.  Tatsächlich  stammen 
ja  auch  die  Motive  des  architektonischen  Gartenschmuckes  aus  den  ältesten 
Perioden  der  Baukunst  und  unterlagen  im  Laufe  der  Jahrhunderte  nur 
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Antikisierender  Gartenpavillon,  Anfang  des  XIX.  Jahrhunderts 


Antikisierende  Gartenarchitektur  (Sitzbank)  Anfang  des  XIX.  Jahrhunderts 
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Antikisierender  Gartenpavillon,  Anfang  des  XIX.  Jahrhunderts 


Antikisierende  Gartenarchitektur  (Nische  mit  Sitzbank) 
Anfang  des  XIX.  Jahrhunderts 


Lusthaus  (Chinoiserie),  Anfang  des  XIX.  Jahrhunderts 


formalen  Wandlungen.  Die  Laube,  der  Laubengang  — das  Gartenhaus  — 
die  Wasserkünste  sind  sehr  alten  Ursprunges. 

Ob  man,  wie  es  in  England  geschieht,  an  die  Leistungen  des  XVII.  und 
XVIII.  Jahrhunderts  anknüpft  oder  seine  Belehrung  in  früheren  Epochen 
suchen  mag  — immer  wird  die  Vergangenheit  eine  Fundgrube  von  Anre- 
gungen bieten  — die  Gegenwart  in  den  meisten  Fällen  zur  Opposition 
herausfordern. 

Sehr  interessant  ist  es,  das  Verhalten  der  Landschaftsmalerei  zur 
Gartenkunst  zu  beobachten.  Selbst  in  der  Zeit  des  wiederauflebenden  Natura- 
lismus wird  die  reine  Landschaft  nicht  in  überwiegendem  Maße  gepflegt. 
Immer  ist  es  das  Menschenwerk  in  der  Natur,  das  die  stärkste  Anziehungs- 
kraft ausübt,  das  diejenigen  Anhaltspunkte  bietet,  die  zur  gedrängten  und 
geschlossenen  Ausdrucksform,  zur  verständlichen  Bildwirkung  nötig  sind. 

In  der  geschlossenen  Gartenform  drückt  sich  das  Verhältnis  des 
Menschen  zur  Natur  am  lebhaftesten  aus  und  durch  den  architektonischen 
Schmuck  wird  erst  der  wahre  Maßstab  gegeben,  um  dieses  Verhältnis 
festzulegen. 

Welche  außerordentliche  Bedeutung  kommt  einer  einfachen  Garten- 
bank zu,  die  in  Form  und  Farbe,  in  Material  und  Behandlung  richtig  gewählt 
und  angeordnet  ist.  Sie  ist  im  stände  mehr  Stimmung  zu  erwecken,  als 
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Grotteneingang  in  einem  Park,  Anfang  des  XIX.  Jahrhunderts 

man  durch  einen  Ausschnitt  aus  der  wilden  Natur,  auch  der  prächtigsten, 
erzielen  könnte. 

Das  weiß  man  in  England  heute  wohl  zu  schätzen  und  pflegt  darum 
auch  die  Gartenmöbel  und  Gartenzieraten  alter  Überlieferung.  Man  braucht 
nur  so  eine  reizvolle  moderne  englische  Sonnenuhr  aus  Stein  und  Bronze 
inmitten  einer  kleinen  strengen  Platzanlage  mit  den  so  beliebten  „Wetter- 
häuschen“ unserer  öffentlichen  Gärten  zu  vergleichen,  mit  den  modernen 
Zeitweisern  und  Temperaturmessern  in  sogenannten  „Schweizerarchitek- 
turen“, um  den  großen  Abstand  zu  ermessen,  der  uns  vom  rechten  Wege 
trennt. 

Man  braucht  nur  die  Lusthäuschen  in  den  Gärten  aus  der  Biedermeier- 
zeit, die  Stellung  der  alten  Glashäuser  an  den  Enden  gerader  Wegführungen, 
als  Mittelstück  größerer  Anlagen  zu  studieren  und  sie  mit  der  Richtungs- 
losigkeit  und  Unförmlichkeit  oder  Nüchternheit  der  ähnlichen  Zwecken 
dienenden  Bildungen  in  unseren  Cottagegärten  zu  vergleichen,  um  zu 
ermessen,  was  wir  an  Geschmackskultur  verloren  haben. 

Indem  so  wichtige  Bestandteile  der  Gesamtwirkung  einer  Massen- 
erzeugung überlassen  bleiben  und  indem  die  Einflußnahme  auf  die  Umgebung 
des  Hauses  dem  architektonischen  Gefühl  entzogen  wird,  ist  die  künstlerische 
Einheit  der  Anlage  zerstört,  das  Zusammenklingen  zur  Unmöglichkeit 
geworden. 

Ebenso  wie  der  Hausbau  der  Rückkehr  zur  Einfachheit,  Zweckmäßig- 
keit, Sachlichkeit  bedarf,  muß  der  Garten  wieder  zu  dem  gemacht  werden. 
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was  er  einstmal  war.  Klar- 
heit und  Ordnung  muß 
auch  in  seinerDisposition 
herrschen.  Der  Geist,  der 
im  Hausbau  gewaltet  hat, 
muß  in  ihm  ausklingen 
und  wie  die  Intimität,  die 
Abgeschlossenheit  von 
der  Außenwelt,  dem  Inne- 
ren des  Hauses  den  größ- 
ten Reiz  verleiht,  so  wird 
auch  der  Garten  durchGe- 
schlossenheit  und  Ruhe 
einen  erhöhten  Wert  er- 
halten. Er  wird  dann 
wieder  das  wertvolle  Gegengewicht  zum  Hasten  und  Treiben  des  äußeren 
Lebens  werden,  er  wird  ein  Arbeitsgebiet  künstlerischer  Betätigung  bilden 
und  gleichzeitig  den  immerwährenden  Kontakt  mit  der  Natur  vermitteln. 

Er  wird  zum  Ausdruck  menschlichen  Empfindens  mit  den  Hilfsmitteln 
der  Natur. 

FRANZISKA  HOFMANNINGER  S®*  VON 
LUDWIG  HEVESI-WIEN  h» 


Franziska  Hofmanninger,  Intarsia 


ER  bescheidene  Name  eines  bescheidenen  Wiener 
Mädchens.  ,,Nur  nicht  zu  viel,  bitte  schön,“  war 
ihr  einziges  Flehen,  als  ich  ihr  sagte,  daß  ich 
durchaus  die  Absicht  hätte,  etwas  Geschriebenes 
über  sie  in  die  Welt  zu  setzen.  Ich  hatte  nämlich 
mit  ihr  einen  mächtigen  Pack  ihrer  Studien 
oder  Phantasien  durchgesehen.  Bunte  Blätter, 
geradenwegs  aus  dem  umgebenden  Augen- 
schein heraus;  Notizen  aus  der  Optik  des  All- 
tags; ,,Raum-  und  Zeitaus- 
füllungen“, wie  sie  es  in  aller 
Beiläufigkeit  nannte.  ,,Wenn  man  was  braucht,  nimmt 
man’s  doch  nicht,“  fügte  sie  hinzu,  ,, sondern  sucht  sich 
was  Neues  in  der  Natur,  die  ja  so  reich  ist.“  Sie  sagt 
das  so  simpel,  in  ihrem  Wiener  Dialekt,  die  kleine  Dame, 
und  denkt,  damit  nichts  gesagt  zu  haben,  aber  es  hat 
mehr  Hand  und  Fuß,  als  sie  meint.  Wenn  man  diese 
Stegreifblätter  durchmustert,  versteht  man  erst  recht,  wie 
Fräulein  Hofmanninger  ihrem  Namen  zu  seinem  jetzigen 
guten  Klang  verhelfen  konnte.  Und  wie  sie  die  erfolg- 
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reiche  Zeichnerin  wurde,  deren  Spitzen  und  Stickereien  sich  selbst  den 
luxusgewohnten  Westen  erobert  haben  und  auf  so  vielen  Ausstellungen 
siegreich  waren.  Sie  und  Mathilde  Hrdlicka  sind  auch  zwei  Hauptnamen  in 
dem  illustrierten  Berichte  unserer  Zeitschrift  (Nr.  5 und  6 dieses  Jahres)  über 
die  letzte  Hausindustrieausstellung  im  k.  k.  Österreichischen  Museum.  Diese 
fruchtbaren  weiblichen  Gehirne  sind  Hauptquellen  des  Geistes,  der  die  moderne 
österreichische  Spitzenhausindustrie  belebt.  Es  ist  der  Geist  von  heute,  der 
aus  dem  Leben  schöpft,  aus  der  unendlichen  Ornamentalität  unserer  Umwelt; 
Mensch,  Tier,  Pflanze,  lebloses  Objekt,  Alles  in  ganz  unerwarteter  Weise 
„Motiv“.  Nämlich  für  ein  Auge,  dem  das  Motivsehen  angeboren  ist,  dem  sich 
das  Gesehene  von  selbst  organisiert,  stilisiert,  unter  bestimmte  technische 
Bedingungen  einordnet,  spitzenhaft,  stickereimäßig,  applikierbar.  Bei  Fräulein 
Hofmanninger  finden  sich  diese  Eigenschaften  in  hervorragendem  Maße. 
Ich  sehe  da  die  unterschiedlichsten  Dinge  festgehalten,  teils  aus  dem 
Gedächtnis,  eine  Geberde  als  Arabeske,  eine  Szene  als  Flecksystem,  die 
Welt  als  Fläche,  auf  das  Zweidimensionale  zurückgeführt,  teils  aber  auch  der 
Natur  nachgebildete  Gegenstände,  in  der  Federzeichnung  (wie  Fettkraut- 
motiv, Kastanien,  Blütenzweige,  Kreuzspinnen  und  dergl.),  die  man  gleich 
für  Intarsien  verwenden  möchte.  Es  ist  viel  Laune  dabei,  viel  ,, Moment“, 
Einfall  des  Zufalls,  mit  etwas  von  seiner  unvorhergesehenen  Pikanterie.  Da 
sind  Kinder  in  elegant  chiffonnierten  weißen  Kleidchen  mit  langen  schwarzen 
Strümpfen  oder  figurante  Damen  in  Schleiern  und  Blumen,  das  schwarze 

Fragezeichen  der  Federnboa  um 
die  schlanke  Gestalt  geschlungen. 
Es  gilt  vielleicht  nur  einen  Pastell- 
versuch, aber  das  Talent  hat  seine 
Keckheit,  die  mit  ihm  durchgeht 
und  ohneweiters  bildlich  wird.  So 
eine  Boadame  ist  so  dankbar,  so 
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ornamental  nämlich ; etwa  mit  einem  gelben  Blumenkranz  auf  dem 
Hut  oder  einem  rosa  Arrangement,  Und  gibt  es  etwas  Fescheres  als  diese 
Pastellkinder  im  knittrigen  Schwarz  und  Weiß  ihrer  modischen  Toiletten? 
Oder  was  könnte  die  Laune  des  Schablonenschnittes  Drolligeres  zusammen- 
klecksen als  die  Mosaikbuntheit  dieser  Hanakinnen  in  den  unwahrscheinlichen 
Kegelformen  ihrer  Kleider?  Als  wären  bunte  Pilze  ins  Riesenhafte  gewuchert 
und  landläufig  geworden.  Oder  diese  Maxe  und  Moritze  in  ihren  quer- 
gestreiften Seebadetrikots,  die  lustigsten  Silhouetten,  die  sich  von  der  Meeres- 
helle abheben  können. 

Der  ,, Kästenbrater“  ist  übrigens  auch  da,  denn  auch  der  schwarze 
Mann  hat  seine  Ornamentik,  ebenso  wie  dieser  „Schalanter“  bei  Gaslaternen- 
schein seine  Phantastik  hat,  die  im  Gedächtnis  hängen  bleibt  als  haftender 
Reiz,  dem  schließlich  auch  der  Pinsel  oder  Griffel  gerecht  werden  muß. 
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Erinnerungsbilder,  die  in  den  Raum  hineingesetzt.  Angezogen  von  jenem 
unerklärlichen  Zauber,  den  der  Raum  eben  durch  seine  Räumlichkeit  ausübt. 

Es  ist  horror  vacui  dabei,  nicht  physikalisch  sondern  ästhetisch  genommen. 
Die  Hand,  die  ihn  fast  spielerisch  ausfüllt,  ist  sich  gar  keines  wirklichen  Vor- 
satzes bewußt,  sie  folgt  ihrem  Trieb,  Hand  will  Händewerk.  Dies  und  das 
wird  schon  wirkliche  ornamentale  Studie  und  ist  doch  für  gar  keinen  Zweck 
bestimmt.  Es  bleibt  rein  ,, Material“.  Diesen  Zweig  Eberesche  mit  Beeren  > 
wird  sie  gewiß  einmal  als  dekorative  Füllung  verwenden.  Warum  nicht? 
Und  es  wäre  schade,  diese  famosen  Pilze,  die  sie  mit  der  Feder  der  Natur 
nachstudiert  hat,  nicht  als  Applikationen  wiederzusehen.  Dieser  Zitronen- 
zweig, dieser  rote  Erikazweig,  dieser  in  Linien  aufgelöste  Krebskopf,  der 
sich  streifenweise  vervielfältigt,  sie  haben  ihr  dekoratives  Gesetz  im  Leibe 
und  dekorieren  wie  von  selbst.  Es  ist  wirklich  hübsch  ihnen  zuzusehen,  wie 
sie  nach  und  nach  dahinter  kommen,  unter  der  richtigen  Hand  natürlich. 

Im  Anfang  unserer  modernen  Bewegung  fehlte  es  nicht  an  Stimmen,  die  die 
alte  Spitze  für  unantastbar  erklärten.  Vor  ihr  werde  der  modernisierende 
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Trieb  Halt  machen,  denn 
was  könnte  es  besseres 
geben  als  diese  unsterb- 
lichen Muster  zu  wieder- 
holen? Aber  die  Zeit- 
spitze kam  bald  genug, 
an  der  Hand  solcher 
Zeichnerhände,  undüber- 
traf  alle  Erwartungen. 
Aus  der  Spitze  der  Gegen- 
wart ist  noch  immer  die 
Spitze  der  Zukunft  her- 
vorgegangen. 

Einige  biographische 
Daten.  Fräulein  Hofman- 
ninger  ist  natürlich  in 
Wien  geboren.  Ihre  Lehr- 
zeit begann  sie  in  der 
allgemeinen  Zeichen- 
schule für  Mädchen  und 
Frauen  (damals  Direktion 
Pönninger).  Sie  wurde 
dannvonHofratv.Storck, 
später  von  Prof.  Hrdlicka 
übernommen,  dann  im 
k.  k.  Österreichischen 
Museum  dem  Lehr- 
mittelbureau zugeteilt. 
Seit  dem  vorigen  Jahre  ist  sie  Lehrerin  am  k.  k.  Zentralspitzenkurs  in  Wien 
und  zugleich  eine  der  ursprünglichsten  Erfinderinnen  dieser  Anstalt.  Zwei 
Sommer  lang  hat  sie  auch  an  den  Ferialkursen  für  Lehrpersonen  in  Salz- 
burg teilgenommen.  Diese  Salzburger  Monate  waren  für  sie  von  großem 
Nutzen.  Sie  sah  sich  dort  wieder  der  Natur  gegenübergestellt  und  erfuhr 
die  ganze  Macht  der  großen  Anregerin. 


Franziska  Hofmanninger,  Schreibmappe  (Stickerei) 


AUS  DEM  WIENER  KUNSTLEBEN,  b»  VON 
LUDWIG  HEVESI-WIEN.  b» 

Das  STRAUSZ-LANNER-DENKMAL.  Nach  Anzengruber  — Johann  Strauß 
Vater  und  Josef  Lanner.  Der  Wiener  Walzer  hat  in  Wien  ein  Denkmal  erhalten, 
noch  bevor  Johann  Strauß  II.,  der  unbestrittene  König  des  Dreivierteltaktes,  monumental 
verewigt  ist.  Ein  privates  Komitee  war  dieses  Aufschwunges  fähig  und  Baron  Nathaniel 
Rothschild,  der  jüngst  verstorbene,  spendete  30.000  von  den  76.000  Kronen  der  Gesamt- 
kosten. Die  Zeit  ist  glücklicherweise  längst  vorbei,  wo  bei  der  Bewerbung  um  den  Platz 
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für  ein  Künstlerdenkmal 
der  erste  Bescheid  lau- 
tete: „Wir  haben  doch 
unsere  Parks  nicht,  da- 
mit Sie  Ihre  Denkmäler 
hineinstellen“.  Heute  ist 
die  Wiener  Stadtver- 
waltung wie  übrigens 
auch  der  Landesaus- 
schuß bei  wichtigen 
Kunstfragen  mit  voran, 
und  zwar  meist  im  fort- 
schrittlichen Sinne.  Das 
neue  Denkmal,  in  der 
linken  Ecke  des  Rathaus- 
parkes, gegen  das  Rat- 
haus hin,  doch  von  der 
Straße  aus  nicht  sicht- 
bar, ist  ein  sehr  sym- 
pathisches Werk  des 
Bildhauers  Franz  Seifert 
und  des  Architekten  Ro- 
bert Oerley.  Es  steht  auf 
einem  Kinderspielplätze, 
dessen  laubumgrüntes 
Rund  durch  Aufstellung 
von  fünf  weißen  Garten- 
bänken im  ungefähren 
Frühwalzerstil  (wie  man 
umschreibend  datieren 
könnte)  eine  helle  Poin- 
tierung  erhalten  hat.  Es 
besteht  aus  einer  patinierten  Bronzegruppe  und  einem  architektonischen  Aufbau  von 
weißem  Marmor,  dessen  kreissegmentförmige  Rückwand  den  Figuren  bis  in 
Schulterhöhe  als  Folie  dient.  Die  Gruppe  zeigt  die  beiden  Meister  aufrecht,  durch 
ein  Tabourett  (Stockerl)  verbunden,  auf  dem  ein  Überkleid  liegt.  Dieses  unzeremo- 
niöse  Möbel  und  die  dazumalige  Tracht  stimmen  gemütlich  zu  der  ungezwungenen 
Gruppierung.  Strauß  (besonders  gut)  steht  mit  gekreuzten  Armen,  Geige  und  Bogen  lässig 
in  beiden  Händen,  und  hört  Lanner  zu,  der,  den  Zeigefinger  in  ein  Notenheft  geklemmt, 
mit  der  anderen  Hand  taktierend,  eine  Tanzweise  zu  dudeln  scheint.  Sie  kommen  wirklich 
aus  dem  Leben,  wie  es  war  oder  sein  konnte.  Der  Realismus,  mit  dem  sie  behandelt  sind, 
ist  nicht  übertrieben  scharf,  sondern  geht  ins  Breitere  und  Rundliche.  Da  die  Porträts  nicht 
nach  dem  Leben  sein  können,  übergeht  ein  verallgemeinerndes  Element  die  Form  und 
stilisiert  sie  einigermaßen.  Sehr  gut  wirkt  dieses  Bronzewesen  der  Rundfiguren  im  Gegen- 
satz zu  dem  großen  Relieffries,  der  die  ganze  Hintergrundwand  bedeckt.  Ein  Walzerfries 
im  vollen  Schwung,  ein  paar  Dutzend  Pärchen,  nach  vormärzlicher  Mode  gekleidet, 
falbelfroh  und  strupfenstramm,  im  wiegenden  Wogen  des  Tanzes  dahingewirbelt.  Das  flache 
Relief  ist  sehr  geschickt  behandelt,  so  daß  innerhalb  seiner  geringen  Höhe  das  Vor-  und 
Hintereinander  doch  in  deutlicher  Perspektive  fühlbar  wird.  Bei  günstigem  Stand  der 
Sonne  belebt  sich  die  Szene  angenehm  und  bleibt  doch  diskret  genug,  um  die  dunklen 
Erzfiguren  nicht  nervös  zu  machen.  Die  ganze  Idee  hat  etwas  Unabgedroschenes,  es  ist 
Einfall  darin.  Das  will  schon  etwas  sagen.  Und  dann  hat  der  Typus  des  Werkes  etwas 
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modern  Unscha- 
bloniertes.  Auch 
das  ist  günstig  zu 
vermerken.  Im- 
merhin ist  der 
plastische  Teil 
nicht  ganz  aus 
ein  und  demsel- 
ben Guß,  wie  die 
ganz  neumodern 
stilisierte  Archi- 
tektur, die  übri- 
gens alle  An- 
erkennung ver- 
dient. Die  Wiener  Plastik  unserer  Zeit  ist  die  Eierschalen  ihrer  bürgerlich-realistischen  Her- 
kunft noch  nicht  ganz  los.  Sie  wird  sie  auch  vielleicht  nie  los  werden,  wenigstens  auf  monu- 
mentalem Gebiete,  denn  die  stilistische  Auffassung  hat  für  den  genregewohnten  Wiener 
etwas  abstrakt  Trockenes,  mit  dem  er  sich  vielleicht  nie  abfinden  wird.  Mit  diesem  einen 
Vorbehalt  ist  das  Werk  als  erfreuliche  Leistung  zu  begrüßen. 


Franziska  Hofmanninger,  Bordüre  (Applikation) 


Der  BRUCH  IN  DER  SEZESSION.  Die  ausgehende  Saison  hat  ein  künstle- 
risches Ereignis  von  noch  unabsehbaren  Folgen  gebracht.  In  der  Wiener  Sezession 
ist  eine  Spaltung  eingetreten,  die  bis  auf  den  Grund  der  Dinge  reicht.  Eine  Partei  von  fünf- 
zehn Mitgliedern  ist  aus  der  Vereinigung  ausgetreten  und  will  ihr  weiteres  Glück  auf  eigene 
Faust  versuchen.  An  Faust  fehlt  es  dieser  Gruppe  allerdings  nicht,  denn  einige  der  Stärksten 
gehören  ihr  an.  Gustav  Klimt  voran  und  Otto  Wagner,  dann  Moll,  Orlik,  Bernatzik,  Metzner, 
Hoffmann,  Moser  und  noch  ein  paar  minores  gentes.  Man  hat  die  Sache  seit  längerer  Zeit 
kommen  sehen.  Seit  anderthalb  Jahren  etwa  spitzte  sie  sich  akuter  zu.  Die  Angelegenheit 
von  St.  Louis  brachte  fast  schon  den  Bruch  zuwege.  Nun  hat  ein  an  sich  weniger  bedeutendes 
persönliches  Moment  die  Lawine  ins  Rollen  gebracht:  der  Austritt  Molls,  der  die  künstle- 
rische Leitung  der  Galerie  Miethke  übernommen  hatte.  Überhaupt  ist  es  ja  nicht  fraglich, 
daß  persönliche  Momente  denn  doch  die 
nächste  Quelle  des  Zerwürfnisses  sind, 
dessen  Voraussichtlichkeit  sich  vom  ersten 
Augenblick  der  Sezession  an,  trotz  aller 
zusammenhaltenden  Manneszucht,  merken 
ließ.  Wenn  die  Befreiung  des  Individuums, 
die  Zucht  der  Persönlichkeit  zum  Pro- 
gramm der  modernen  Kunst  überhaupt 
gehört,  kann  diese  auf  der  ganzen  Linie 
entbundene  Energie  unmöglich  an  der 
Grenze  der  eigentlichen  Interessensphäre 
jedes  Einzelnen  oder  jeder  Gruppe  Halt 
machen.  Das  Menschliche  ist  auch  hier 
eingetreten.  Den  vielen  Köpfen,  die  in 
sieben  Jahren  stark  gewachsen  sind,  ist 
der  eine  Hut,  unter  den  sie  einst  unter 
dem  Zwang  unserer  drückenden  Kunst- 
verhältnisse gebracht  wurden,  zu  eng 
geworden.  Die  Menschlichkeiten  haben 
überhand  genommen  und  schließlich  Geß- 
lers  Hut  die  Reverenz  versagt.  Damit  gehört 
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die  Sezession,  in 
ihrer  ursprüng- 
lichen Form,  der 
Vergangenheit 
an.  Der  feste 
Block,  der  in 
jahrelangen 
Kämpfen  so  ho- 
mogen erschien, 
war  doch  nur  ein 
Konglomerat, 
dessen  Stunde 
kommen  mußte. 

Es  ist  ja  eigent- 
lich genug,  mehr 
als  zu  erwarten 
stand,  daß  erüber 

sieben  Jahre  lang  seine  Massivität  zu  wahren  vermocht  und  in  vielumstürmtem  Lauf  die 
Richtung  nicht  verloren  hat.  Die  Sezession  hat,  wie  auch  ihre  Gegner  gestehen  werden, 
das  Ihrige  getan.  Ihr  Programm  ist  erfüllt.  Sie  hat  für  die  Erziehung  und  Informierung  des 
Publikums  viel  geleistet,  indem  sie  in  systematischer  Folge  schon  fast  das  ganze  künst- 
lerische Ausland  nach  Wien  gebracht  hat.  Sieben  Jahre  lang  zog  das  Wandelpanorama 
der  zeitgenössischen  Kunst  an  den  Wiener  Augen  vorbei,  die  dadurch  neu  sehen  lernten 
und,  der  bequemen  Rückschau  müde,  sich  wieder  den  kommenden  Möglichkeiten  zuwandten. 
Der  Einfluß  dieser  Erfahrungen  auf  die  einheimische  Kunst  war  gut  und  ist  bleibend.  Auch 
außerhalb  der  Sezession  erstarkten  die  gleichen  Regungen  und  schon  längst  gibt  es  eigent- 
lich keine  Sezession  mehr,  weil  Alles  Sezession  ist.  In  der  alten  Genossenschaft,  im  Hagen- 
bund  und  bei  allen  Outsidern  hat  sich  alsbald  der  nämliche  Geist  gemeldet;  die  Unter- 
schiede beruhten  mehr  auf  dem  Maß  des  Talentes  und  auf  dieser  und  jener,  mehr  oder 

weniger  berechtigten  Vorliebe 
einer  einflußreichen  Persönlich- 
keit. Mit  diesem  Verlaufe 
können  also  die  Begründer  der 
Sezession  eigentlich  zufrieden 
sein.  Eine  Veranstaltung  von 
langer  Dauer  konnte  gar  nicht 
in  ihrem  Plane  liegen.  Etwas  wie 
ein  (erster  oder  letzter)  Termin 
von  zehn  Jahren  war  schon  da- 
durch gegeben,  daß  bekanntlich 
die  Stadt  Wien  der  Vereinigung 
ihren  Baugrund  für  diese  Zeit- 
spanne überließ,  nach  deren  Ab- 
lauf er  samt  dem  Gebäude  an 
die  Stadt  zurückfällt.  So  hat 
denn  die  Spaltung  der  Sezession 
zweifellos  ihre  entscheidenden 
realistischen  Gründe.  Immerhin 
fehlt  es  auch  an  künstlerischen 
nicht  und  man  begreift,  daß  diese 
von  beteiligter  Seite  gern  in  den 
Vordergrund  gestellt  werden.  Die 
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Kunstentwicklung  hat  seit 
jenen  sieben  Jahren  nicht 
nur  eine  Strecke  zurück- 
gelegt, sondern  sie  ist  ir- 
gendwo angelangt;  beim 
Stil.  Als  die  Sezession  ge- 
gründet wurde,  war  es  ihre 
nächste  Aufgabe,  den  un- 
bedingten Impressionis- 
mus des  Westens  nach 
Wien  zu  verpflanzen,  den 
gewissen  mit  den  „violetten 
Pferden“  und  vernebelten 
Menschen.  Es  galt  eine 
optisch-richtige  Naturbe- 
obachtung einzubürgern, 
auch  dem  Publikum  das 
Zweimalzwei  der  Lokal- 
farbe und  der  geometrisch 
starren  Erscheinung  abzu- 
gewöhnen. Als  dies  errun- 
gen war,  hatte  man  aber 
erst  die  Mittel,  einenZweck 
zu  erreichen,  der  sich  nun 
unabweislich  in  den  Vordergrund  schob.  Nämlich,  daß  jeder  Künstler  sein  persönliches 
Verhältnis  zur  Natur  künstlerisch  feststelle.  Damit  war  der  Zug  zum  Stil  gegeben,  der 
selbstverständlich  ein  in  jedem  Einzelfalle  persönlicher  werden  mußte  oder  wenigstens 
sein  soll,  was  freilich  in  vielen  Fällen  an  der  Unzulänglichkeit  des  Talentes,  also  an  der 
Unausgesprochenheit  der  künstlerischen  Persönlichkeit  scheitert.  Auch  hier  sind  Wenige 
berufen  oder  gar  auserkoren.  So  schien  es  denn  zulässig,  die  Spaltung  in  der  Sezession  als 
einen  Gegensatz  zwischen  ,, Stilisten“  und  ,, Impressionisten“  zu  bezeichnen.  Daß  diese 
Qualifikationen 
nicht  ohne  Aus- 
nahme zutreffen, 
lehrt  ein  Blick  auf 
die  beiden  Na- 
menslisten. Da 
aber  tatsächlich 
die  stärksten  Sti- 
listen unter  den 
Ausgetretenen 
sind,  läßt  sich 
diese  ästhetische 
Unterscheidungs- 
formel rechtfer- 
tigen. Die  Stilis- 
ten, die  sich  bis- 
her in  der  Sezes- 
sion mehr  oder 
weniger  majori- 
siert  glaubten, 

werden  nun  im  Franziska  Hofmanninger,  Sachet  (Flachstickerei) 
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eigenen  Wirkungskreise 
frei  schalten.  Auf  ewig  ja 
auch  nicht,  sondern  bis 
sie  gesagt  haben,  was  sie 
noch  zu  sagen  haben. 

Praktisch  ausgedrückt:  so 
lange  ihnen  etwas  einfällt. 

Das  letzte  Wort  in  der 
Kunst  kann  nie  gesagt 
werden;  auch  die  soge- 
nannten Stilisten  werden 
ihr  Ziel  als  bloß  einst- 
weiliges erkennen,  wo  ein 
weiterer  Weg  beginnt,  ins 
wiederum  Neue  hinein. 

Das  Ausstellungswesen 
der  kommenden  Saison 
dürfte  mithin  sehr  man- 
nigfaltigwerden. Die  Se- 
zedenten  der  Sezession 
erhalten  sogar  einen  neu- 
en Ausstellungsraum,  in 
dem  Neubau,  der  jetzt  am 
Graben  entsteht.  Auch  die 

Galerie  Miethke  steht  Franziska  Hofmanninger,  Polster  (Applikation  und  Flachstickerei) 

ihnen  zur  Verfügung.  Sie  werden  sich  jeweilig  nach  Maßgabe  ihres  Stoffes  einrichten 
können.  Hoffentlich  wird  dem  neuen  Samenkorn  des  Wettbewerbes,  das  jetzt  in  die 
zerwühlte  Furche  gefallen,  grüne  Saat  entsprießen. 


Galerie  miethke.  Die  Sommerausstellung  in  diesen  Räumen  ist  wohl  mehr 
den  Fremden  gewidmet,  denn  das  Meiste,  was  man  zu  sehen  bekommt,  hat  der 
Stammgast  zu  verschiedenen  Zeiten  in  der  Sezession  gesehen.  Zwei  frühe  Porträte  von 
Klimt,  den  großen  ,, Mittagstisch“  von  Moll,  die  große  ,, Straße  zu  Brügge“  (1897)  von 

Schwaiger,  Eini- 
ges von  Orlik,  Höl- 
zel,  Andri,  Kurz- 
weil, Jäger,  dazu 
die  Plastiken  von 
Minne  (in  Mar- 
mor). Sehr  inter- 
essant ist  ein  Ka- 
binett voll  Graphik 
von  Pettenkofen 
und  Schwaiger. 
Der  Bleistift  Pet- 
tenkofens  ist  ein 
Meister  für  sich, 
der  einem  un- 
scheinbaren Blätt- 
chen, von  der  Puß- 
ta  etwa,  mitZigeu- 

Franziska  Hofmanninger,  Studie  nerzelten  auf  der 
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Horizontlinie,  den  Zauber  der  kleinen  Rembrandtschen 
Radierungen  verleiht.  Auch  Figurenstudien,  ein  Hof 
mit  Blumen,  ein  Stück  Architektur,  so  im  Vorbeigehen 
erfaßt,  haben  seinen  spezifischen  Reiz,  Auch  die 
Schwaigerschen  Studien  zu  seinem  Wiedertäuferbilde 
sind  voll  Charakter.  Die  hastige  Bleistiftstudie  eines 
Strolches,  vom  Gürtel  abwärts,  also  bloß  seine  vielfach 
geflickte  Hose  (alles  heißt  schon  Hose!),  an  deren 
Flicken  man  jeden  Nadelstich  bemerkt,  und  seine  ebenso 
integren  Bundschuhe,  ist  der  Mappe  jedes  Fein- 
schmeckers würdig.  Andere  solche  Halbfiguren,  in 
Farbe,  amüsieren  durch  die  knorrige  Vertracktheit  der 
Brüche  und  Falten,  in  denen  sich  besagte  Kleidungs- 
stücke an  den  unteren  Extremitäten  eines  solchen 
Gesellen  ergehen.  Der  Künstler  hat  für  solche  Dinge  ein 
Auge,  wie  kein  zweiter. 

Der  schreckenstag  von  st.  Pe- 
tersburg. Unter  diesem  Titel  haben  Adal- 
bert V,  Kossak  und  Hans  Temple  eine  ungewöhnlich 
große  Szene  gemalt,  die  jetzt  im  Künstlerhause  aus- 
gestellt ist  und  dann  Europa  bereisen  soll.  Die  blutige 
Szene  vom  22.  Januar  1905,  mit  den  Kosaken,  die  in 
die  demonstrierende  Menge  hineinreiten,  Priester  Gapon 
als  Hauptfigur,  Die  Künstler  haben  Ort  und  Menschen 
in  Petersburg  studiert  und  ein  rechtes  Tableau  für  die 
Menge  geschaffen.  Der  Schauplatz  ist  vor  dem  Winter- 
palast, dessen  bleiche  Massen  sich  weithin  strecken, 
während  der  rosige  Granit  der  Alexandersäule  in  die 
sonnige  Winterluft  steigt.  Alles  ist  mit  frischem  Schnee 
verbrämt,  auf  dem  die  dunklen  Figuren  sich  abheben. 
Sehr  geschickt  ist  die  Volksmenge  im  Hintergründe 
gegeben,  auf  deren  Köpfen  der  Sonnenschein  spielt. 
Die  Hauptgruppe  aber  ist  doch  nicht  bedeutend  genug 
und  malerisch  wenig  belebt;  einige  Kosaken  auf 
gebäumten  Rossen  sind  als  Studie  gut.  Als  zeitgeschicht- 
liche Illustration  wird  das  Bild  vermutlich  Anklang 
finden,  künstlerisches  Interesse  (als  farbiges  Problem, 
Stimmung,  Urwüchsigkeit  des  Vortrages  und  so  fort) 
weckt  es  nicht. 

»ETER  BREITHUT.  Eine  Riesenplaque,  150 
zu  1*20  m,  so  könnte  man  die  jüngste  Porträt- 
arbeit Peter  Breithuts  nennen.  Sie  stellt  den  alten  Michael 
Thonet  vor,  den  Begründer  der  österreichischen  Welt- 
industrie des  gebogenen  Holzes,  Als  Arbeiterkönig,  der 
er  war,  ist  er  dargestellt,  er  selbst  ein  schöpferischer 
Großarbeiter  in  Hemdärmeln,  mit  seinen  zum  Biegen 
bestimmten  und  schon  gebogenen  Hölzern  hantierend. 
Der  ganze  Schwung  der  physischen  Arbeit  ist  in  der 
Figur,  die  in  bewegter  Diagonale  den  Raum  füllt.  Das  bärtige  Antlitz  hat  den  Ausdruck 
einer  Tatkraft,  die  durchsetzt  und  beherrscht.  Als  Quellen  für  das  Bildnis  dienten  alte 
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Photographien  und  Büs- 
ten, aber  in  der  Familie 
wird  das  Breithutsche 
Porträt  als  das  weitaus 
beste  des  Stammherrn 
angesehen.  Das  Werk 
ist  in  der  k.  k.  Kunsterz- 
gießerei vortrefflich  ge- 
gossen und  sehr  gut  auf 
die  Wirkung  von  oben 
her  berechnet,  da  es  in 
der  Höhe  des  ersten 
Stockes  in  die  Mauer 
eingelassen  wird.  Die 
Familie  Thonet  läßt  vier 
Exemplare  gießen,  für 
die  vier  Fabriken  zu 
Bistritz  am  Hostein, 

Hallenkau,  Koritschon 
(alle  drei  in  Mähren) 
und  Ugrocz  (Ungarn). 

Breithut  ist  in  der  Thonetschen  Sphäre  bereits  heimisch,  da  er  vor  zwei  Jahren  die  Medaille 
gefertigt  hat,  die  jeder  Thonetsche  Arbeiter  nach  vierzigjähriger  Dienstzeit  in  Silber  erhält. 
Wir  geben  auch  eine  Abbildung  des  reizenden  Bronzeköpfchens  einer  kleinen  Bretonin,  die 
der  Künstler  vorigen  Sommer  geschaffen  hat.  Es  ist  in  der  letzten  Ausstellung  der  Sezession 
durch  seine  zwanglose  Anmut  sehr  zur  Geltung  gelangt. 


Franziska  Hofmanninger,  Behang  (Schnurtechnik) 


KLEINE  NACHRICHTEN  b» 

UNTERRICHT  IN  ORNAMENTALER  SCHRIFT.»  Rudolf  V.  Larisch, 

hat  in  seinem  jüngst  erschienenen  Buche:  ,, Unterricht  in  ornamentaler  Schrift“ 
seine  ganz  neue  und  originelle  Methode  des  modernen  Schriftunterrichtes  in  musterhafter 
Darstellung  niedergelegt.  Er  hat  dadurch  die  Möglichkeit  geschaffen,  diesen  Zweig  des 
Kunstunterrichtes  pädagogisch  und  künstlerisch  umzugestalten  und  so  dem  Schriftunter- 
richt, der  sich  bis  jetzt  in  dem  ganz  ausgefahrenen  Geleise  der  Kopiatur  bewegte,  neue 
Bahnen  gewiesen.  Wie  die  streng-sachliche  Schreibweise  den  erprobten  Lehrer,  so  läßt 
die  vornehm-moderne  Ausstattung  den  geschmackvollen  Praktiker  erkennen.  Von  beson- 
derer Wichtigkeit  wird  es  sein,  diese  neue  Methode  auf  ihre  pädagogisch-didaktische 
Richtigkeit  und  auf  ihre  praktische  Durchführbarkeit  hin  zu  betrachten.  Der  Verfasser  stellt 
in  erste  Linie  das  ,, persönlich-handschriftliche  Moment“,  das  ist  die  Pflege  der  dem  Indi- 
viduum anhaftenden  Eigentümlichkeiten,  welche  bisher  nur  in  der  gewöhnlichen  Hand- 
schrift zum  Ausdrucke  kamen.  Der  moderne  Pädagoge  hat  die  vorhandenen  Fähigkeiten 
des  Schülers  auszubilden  und  zu  pflegen,  nicht  demselben  etwas  äußerlich  aufzupfropfen, 
was  in  kurzer  Zeit  wieder  abhanden  käme.  Selbstverständlich  muß  darum  von  vornherein 
auf  die  Verwendung  der  bisher  üblichen  Vorlagen  verzichtet  werden.  Die  zahlreichen  inter- 
essanten Abbildungen  des  Buches  (durchwegs  Schülerarbeiten)  sollen  nur  als  Illustrationen 
zu  den  methodischen  Auseinandersetzungen  gelten. 

* R.  V.  Larisch:  Unterricht  in  ornamentaler  Schrift.  Im  Aufträge  des  k.  k.  Ministeriums  für  Kultus  und 
Unterricht  herausgegeben  vom  Lehrmittelbureau  für  gewerbliche  Unterrichtsanstalten  am  k.  k.  Österreichischen 
Museum  für  Kunst  und  Industrie  in  Wien.  K.  k.  Hof-  und  Staatsdruckerei. 
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Wie  gelangt  nun  der  Verfasser  zu  Erfolgen,  wie 
macht  er  den  Schüler  selbständig  und  selbsttätig,  ohne 
ihm  etwas  vorzulegen  oder  vorzuschreiben?  Eigentlich 
auf  die  einfachste  Weise.  Larisch  nutzt  die  mehr  oder 
weniger  klaren  Vorstellungen  aus,  welche  jeder  Lese- 
kundige von  den  Buchstaben  besitzt.  Der  Schüler  beginnt 
sofort  zu  schreiben,  wohlgemerkt  nicht  zu  „zeichnen“. 

,,In  einem  Zuge,  aus  dem  Gedächtnisse,  in  den  ein- 
fachsten, die  Buchstaben  charakterisierenden  Formen“, 
wird  ein  zusammenhängender  Text  geschrieben,  ein 
Schriftfeld  geschlossen  und  dieses  in  den  Raum  gestellt. 
In  der  Regel  sind  es  die  Großbuchstaben  der  Antiqua, 
als  die  am  leichtesten  dem  Gedächtnisse  einzuprägenden 
Formen,  welche  vom  Schüler  benützt  werden.  Es  ist 
nach  den  gemachten  Erfahrungen  zweifellos,  daß  selbst 
Volks-  und  Bürgerschüler  diesen  Anforderungen  ganz 
gut  nachkommen  können  (Abbildung  i — 4 im  Buche). 
Denn  es  ist  eine  oft  beobachtete  Erscheinung,  daß 
Kinder  schon  im  vorschulpflichtigen  Alter  sich  solche 
Buchstaben  leicht  merken. 

Larisch  zeigt  nun  an  einigen  sinnfälligen  Beispielen 
(Abbildungen  Seite  ii  — 14),  daß  die  gewöhnliche  geo- 
metrische Methode  mit  ihren  Netzen,  ihrer  linearen  Ab- 
messung, nicht  dem  Zwecke  einer  gleichmäßigen  orna- 
mentalen Schriftwirkung  entspricht,  weil  die  Flächenin- 
halte der  einzelnen  Hintergrundsausschnitte  nicht  optisch 
inhaltsgleich  erscheinen;  an  einigen  entsprechenden 
Übungen  wird  diese  Hauptforderung  der  ornamentalen 
Schrift  erläutert.  Larisch  weist  den  Lehrer  an,  bei  den 
Übungen  nur  insoferne  einzugreifen,  als  es  den  einzelnen 
Schüler  in  der  Vervollkommnung  seines  individuellen 
Schriftcharakters  durch  passende  Ratschläge  unterstützt. 

Die  unterrichtlicheTätigkeitwendetsich  zweiHaupt- 
punkten  zu,  und  zwar  erstens  der  Pflege  des  handschrift- 
lichen Charakters,  des  Buchstaben  an  sich,  zweitens  der 
Beziehung  der  Buchstaben  zueinander,  das  ist  der  orna- 
mentalen Buchstabenmassenwirkung.  ,,Die  Schriftver- 
teilung mit  ihren  vielfachen  Gestaltungen  und  Formfein- 
Franziska  Hofmannmger,  Studie  heiten  ist  das  Starke  Fundament  des  Unterrichtes.“ 

,, Indirekt  und  in  zarter  Form,  nimmt  die  Schulung  in  der  Schriftverteilung  Einfluß 
auf  den  Schriftcharakter,  indem  sie  diesen  herausarbeitet  und  festigt.“ 

Unterstützt  wird  diese  künstlerische  Schulung  nicht  wenig  durch  die  Forderung,  mit 
möglichst  ,,viel  Körper“,  also  dick  (zum  Beispiel  mit  dem  eigenartigen  ,, Quellstift“)  zu 
schreiben.  Gleichzeitig  wird  aber  auch  streng  darauf  gehalten,  daß  die  Schriftfelder  ge- 
fällig in  den  Raum  gestellt  sind,  womit  ein  anderes,  höchstwichtiges  Kapitel  des  modernen 
Kunstunterrichtes  in  Angriff  genommen  erscheint,  was  um  so  wichtiger  ist,  je  niedriger 
die  Stufe  ist,  auf  welcher  der  Schüler  steht,  je  geringer  das  Verständnis  ist,  das  er  der 
Raumkunst  entgegenbringt. 

Ist  die  Wahl  des  Schriftwerkzeuges  (Stift,  Quellstift,  Schreibfeder,  Rohrfeder,  Punze 
und  sofort)  dem  Schüler  überlassen,  so  wird  sich  eine  noch  größere  Mannigfaltigkeit  in 
der  Schriftgestaltung  ergeben,  wie  sie  eben  die  Material-  und  Werkzeugsprache  bedingt. 
Große  Aufschriften  oder  die  ,, durchlochten“,  bloß  konturierten  Schriften  werden 
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ebenfalls  nicht  gezeichnet,  sondern 
immer  geschrieben. 

Einfache  Alphabete  oder  sinn- 
lose Buchstabenverbindungen  sind 
ausgeschlossen;  immer  seien  es 
zusammenhängende  Texte,  welche 
,, unter  sorgsamster  Schonung  der 
handschriftlichen  Qualitäten“  be- 
nützt werden. 

Dieses  Herausholen  des  rein 
Persönlichen,  diese  Einfachheit  der 
Ausführung  (es  ist  die  Umsetzung 
des  Ursprungs  alles  Schreibens,  des 
Ritzens  oder  Grabens  ins  Graphi- 
sche) sowie  die  Unterordnung  der 
Buchstabenform  unter  das  Gesamt- 
bild, die  Schwarzweißwirkung, 
ferner  die  Anpassung  und  Differen- 
zierung der  Schrift  durch  die  Werk- 
zeug- und  Materialsprache  auf  so 
natürliche  Weise,  ist  eben  das 
Modern-Pädagogische  und  Künst- 
lerische an  Larisch’  Methode. 

Bei  aller  Mannigfaltigkeit  je- 
doch müssen  keinerlei  verkünstelte 
und  entartete  Buchstabenformen 
entstehen,  denn  neben  der  Einfach- 
heit ist  es  die  Leserlichkeit,  welche 
der  Verfasser  kräftigst  betont.  Die 
bisher  besprochenen  Kapitel  bilden 
den  ersten,  zugleich  wichtigsten  und 
schwierigsten  Teil  des  Buches,  denn  bis  zu  dieser  Stufe  können  und  sollen  auch  die  breiten 
Massen  der  Schuljugend,  die  Volks-  und  Bürgerschüler  gebracht  werden,  um  so  den  Fach- 
und  Kunstschulen  die  sichere  Basis  zum  weiteren  Ausbau  der  künstlerischen  Schrift  zu 
schaffen.  Der  zweite  Teil  zeigt,  wie  auf  diesem  soliden  Grunde  nach  denselben  Grundsätzen 
weitergebaut  wird.  Larisch  behandelt  hier  hauptsächlich  das  Einordnen  der  Schrift  in  ihre 
Umgebung,  die  Zuordnung  von  Schrift  zur  gegebenen  Schwarzweißproportion  einer  Zeich- 
nung, das  Ausklingen  einer  solchen  Fleckenwirkung  in  die  Schrift,  die  Einheitlichkeit  von 
Schrift  und  Zeichnung  durch  Strichstärke  und  Material,  sowie  das  Differenzieren  durch 
den  Zweck  (Annonce,  Plakat)  und  nach  dem  Material  (Holzschnitt,  Patrone  etc.).  Das 
„persönliche“,  geschriebene  Buch  findet  seine  Würdigung  wie  auch  der  Gotik  und  jener 
Formen,  welche  den  Übergang  von  der  Schreib-  zur  Druckschrift  bilden,  gedacht  wird. 
Eigenartig  sind  die  Übungen  in  Ton,  Gips,  auf  Metall  und  Holz,  welche  zur  Festigung  des 
handschriftlichen  Charakters  beitragen  sollen.  Einzelne  Kapitel  sind  dem  Entwicklungs- 
mäßigen, der  Leserlichkeit  und  der  Buchkunst  gewidmet.  Es  können  hier  nur  die  Ziele 
und  Wege  der  neuen  Schriftmethode  angedeutet  werden. 

Der  Zeichen-  und  Schriftlehrer  aber  wird  beim  Studium  des  Buches  eine  Fülle  von 
pädagogischen  Winken  und  künstlerischen  Feinheiten  finden.  K.  Janoschek. 

EFÄSZ  AUS  BERGKRISTALL.  Das  sensationellste  der  diesjährigen  Lon- 
doner Kunstsaison  war  der  Verkauf  des  S.  450  abgebildeten  ,,Biberons“  oder  Kristall- 
bechers in  Christies  Auktionsräumen  zu  dem  erstaunlichen  Preise  von  407.000  Kronen. 
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Der  Becher,  über  dessen  Geschichte 
absolut  nichts  bekannt  ist,  war  in  der 
Sammlung  des  Mr.  John  Gabbitas  und 
war  im  Katalog  als  italienische  Arbeit 
aus  der  Mitte  des  XVI.  Jahrhunderts 
bezeichnet. 

Die  Sachverständigen  konnten  jedoch 
darüber  nicht  einig  werden.  Mehrere  der 
bedeutendsten  Kunst-  und  Antiquitäten- 
händler hielten  es  für  eine  moderne 
Fälschung,  während  die  Sachverständigen 
des  British  Museums  die  Echtheit  nicht 
anzweifelten,  sich  aber  der  Ansicht  hin- 
neigten, daß  die  Arbeit  deutscher  Her- 
kunft sei.  Mr.  Charles  Wertheimer,  der 
Käufer  des  Prunkstückes,  dessen  Meinung 
in  derartigen  Angelegenheiten  als  autori- 
tativ angesehen  wird,  ist  überzeugt,  daß 
zum  mindesten  der  Fuß  und  die  Schale 
aus  Italien  stammen  und  daß  das 
Figürchen  des  einen  Delphin  reitenden 
Neptuns  mit  dem  Trident  allenfalls  von 
einem  deutschen  zeitgenössischen  Gold- 
schmied angefügt  wurde. 

Die  Kristallschale  stellt  ein  geflügeltes 
Ungetüm  vor,  dessen  Kopf  die  Lippe  des 
Bechers  bildet.  Am  Fuß  sind  Muscheln 
in  Relief  geschnitzt. 

Die  Metallmontierung  ist  durchwegs 
aus  Gold  mit  reicher  Emailverzierung  und 
eingefaßten  Edelsteinen.  Der  Griff  mit  der 
Neptunfigur  ist  gleichfalls  aus  emailliertem 
Gold.  Die  Größe  ist  zirka  41  Zentimeter 
Franziska  Hofmanninger,  Vorhang  (Applikation)  Länge  und  32  Zentimeter  Höhe.  P.  G.  K. 

Mährisches  gewerbemuseum  brünn.  Der  kürzlich  erschienene 

Jahresbericht  dieses  Museums  bemerkt  einleitend,  daß  das  abgelaufene  Jahr  für  das 
Mährische  Gewerbemuseum  dadurch  besonders  bedeutungsvoll  geworden  ist,  daß  einer- 
seits in  einer  größeren  Zahl  mährischer  Industriestädte  durch  die  systematischen  Veran- 
staltungen des  Museums  das  Ausstellungswesen  im  ganzen  Lande  die  wünschenswerte 
Regelung  erfahren  hat  und  andrerseits  durch  die  Anstellung  eigener  gewerblicher  Fach- 
lehrer dem  Museum  nunmehr  selbständige  Fachkurse  angegliedert  werden  konnten.  Im 
weiteren  entnehmen  wir  unter  anderem,  daß  das  Museum  im  Laufe  seiner  vierjährigen 
Tätigkeit  als  Vorort  zwölf  Verbandsausstellungen  veranlaßt  hat,  welche  in  sechzehn 
Städten  zusammen  82  Veranstaltungen  ergaben.  Der  Jahresbesuch  bezifferte  sich  auf 
45.554  Personen;  hievon  entfallen  auf  die  Sammlungen  und  Ausstellungen  44.061,  auf  die 
Bibliothek  500  und  auf  die  Vorträge  993  Personen.  Der  Besuch  der  Bibliothek  bezifferte 
sich  auf  500  Personen,  welche  650  Werke  benützten.  Außerdem  wurden  an  gewerbliche 
Genossenschaften  Umlaufsendungen  von  Fachschriften  neu  eingerichtet,  die  jeweilig  auf 
acht  Wochen  verliehen  werden  und  jedem  Genossenschaftsmitgliede  Gelegenheit  zur 
Kenntnisnahme  neuer  Arbeitsarten,  Werkzeuge  und  Bezugsquellen  bieten.  Zu  den  Ent- 
lehnungen der  Bibliothek  sind  auch  in  diesem  Jahre  die  künstlerischen  Wandbilder  zu 
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zählen,  welche  an  Brünner  Volks-  und  Bür- 
gerschulen zum  Schmucke  der  Schulzimmer 
hinausgegeben  wurden.  Das  Atelier,  in  wel- 
chem zeitweilig  eine  zweite  zeichnerische 
Kraft  beschäftigt  werden  mußte,  um  den 
wachsenden  Aufträgen  rascher  nachzu- 
kommen, hat  namentlich  wieder  zahlreiche 
Zimmer-Einrichtungen  zu  entwerfen  gehabt. 

Einen  sehr  erfreulichen  Aufschwung  haben 
die  im  Jahre  1900  vom  Museum  eingerich- 
teten Malkurse  genommen,  die  auf  Kosten 
einer  hiezu  eigens  gegründeten  Gesellschaft 
der  Kunstfreunde  in  den  vom  Museum  über- 
lassenen Atelierräumen  stattfinden. 

Um  der  Lehrerschaft  der  Volks-  und 
Bürgerschulen  Gelegenheit  zur  künstleri- 
schen Ausbildung  zu  geben,  widmete  der 
Gemeinderat  von  Brünn  hiefür  neuerlich 
eine  besondere  Subvention. 

Eine  sehr  lebhafte  Tätigkeit  wurde  in 
einer  ganzen  Reihe  mährischer  Industrie- 
städte durch  Veranstaltung  von  i4Wander- 
ausstellungen  und  7 Vorträgen  entwickelt. 

Die  »Mitteilungen  des  Mährischen  Gewerbe- 
museums« dienten  über  Beschluß  der  Rei- 
chenberger Tagung  auch  im  abgelaufenen 
Jahre  als  Zeitschrift  des  Verbandes  öster- 
reichischer Kunstgewerbemuseen. 

PREISAUSSCHREIBEN  DES  MÄHRISCHEN  GEWERBEMUSEUMS. 

Das  Mährische  Gewerbemuseum  ist  durch  die  Spende  eines  Gönners  in  der  Lage, 
hiemit  einen  auf  mährische  Künstler  beschränkten  Wettbewerb  zur  Herstellung  eines  Er- 
innerungszeichens auszuschreiben,  welches  in  Bronze  ausgeführt,  seitens  des  Kuratoriums 
des  Mährischen  Gewerbemuseums  an  solche  Personen  verliehen  werden  soll,  die  sich  um 
dieses  Museum  hervorragende  Verdienste  erworben  haben. 

Dieses  Erinnerungszeichen  soll  in  runder  oder  eckiger  Form  gehalten  sein  und  auf 
der  Vorderseite  eine  auf  den  Zweck  bezügliche  Darstellung  und  auf  der  Rückseite  eine 
Widmungsinschrift  mit  dem  Namen  des  Mährischen  Gewerbemuseums  tragen.  Die  Ent- 
würfe sind  in  naturgroßem  Modell  bis  zum  15.  September  1.  J.  an  die  Direktion  des 
Mährischen  Gewerbemuseums  in  Brünn  (Elisabethstraße  Nr.  14)  einzusenden.  An  dem 
Wettbewerbe  können  sich  aus  Mähren  gebürtige  oder  daselbst  lebende  Künstler  beteiligen. 
Für  preiswürdige  Arbeiten  gelangt  ein  Preis  von  200  Kronen  und  ein  zweiter  von  100  Kronen 
zur  Verleihung. 

Die  Entscheidung  über  die  Ausführung  behält  sich  das  Kuratorium  vor. 

Berliner  dekorative  Chronik.  Eine  wichtige  Veranstaltung,  die  erst 

im  Juni  zugänglich  wurde,  gibt  der  Großen  Berliner  Kunstausstellung  eine  neue 
Bedeutung.  In  drei  Sälen  hat  man  eine  ungemein  anregende  retrospektive  Übersicht  der 
deutschen  Landschaftskunst  des  XIX.  Jahrhunderts  veranstaltet.  Mancher  Vergessene 
kommt  dabei  überraschend  neu  an  den  Tag  und  manche  Werte  und  Anschauungen  lassen 
sich  revidieren.  Ein  sehr  vielseitiges  Bild  der  deutschen  Landschaftskunst  ließ  sich  dadurch 
darstellen,  daß  der  Privatbesitz,  vor  allen  der  der  Höfe  von  Weimar,  Sachsen,  Oldenburg, 
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sich  bereitwilligzu 
Leihgaben  ent- 
schloß, Professor 
Kallmorgen  und 
Hoffmann  von  Fal- 
lersleben brachten 
die  interessante 
Revue  zu  stände. 

Sie  stellt  einer- 
seits eine  lehr- 
reiche Reaktion 
auf  den  etwas  ein- 
seitigen Auslands- 
kultus der  letzten 
Jahre  dar  und  sie 
kommt  gleichzeitig 
der  modernen  Nei- 
gung zum  Altmo- 
dischen, zu  den 
Stilreizen  vergan- 
gener Kulturen, 
glücklich  entge- 
gen. In  dieser 
historischen  Bei- 
spielsdemonstration des  Naturgefühls  im  Bilde  lassen  sich  die  verschiedenen  Tempera- 
mente erkenntnisvoll  scheiden  und  gruppenweise  sondern. 

Eine  große  und  wesentliche  Rolle  spielt,  ausgangs  des  XVIII.  und  weit  ins  XIX.  Jahr- 
hundert sich  erstreckend,  die  heroische  Landschaft. 

Johann  Christian  Reinhard,  der  1847  in  Rom  starb,  steht  am  Eingang  dieser  künstle- 
rischen Ahnengalerie.  Er  kam  vor  Carstens  und  vor  Koch  nach  Rom.  Seine  Bilder,  hier 
durch  ein  Exemplar  vertreten,  haben  den  Ton  verblaßter  Fresken.  Er  stellt  eine  Dekoration 
auf,  in  der  charakteristisch  alle  Requisiten  der  heroischen  Szenerie  vertreten  sind,  der 
Marmorgrabstein  mit  der  Inschrift,  die  steingefaßte  Quelle,  die  Säule,  darauf  ein  Helm 
steht,  dazu  die  Idyllenmischung  von  Hirt  und  Herde. 

Von  Reinhard  geht  die  Linie  zu  Rottmann  und  Preller.  Rottmann  schwelgt  in 
südlichem  Blau,  er  müht  sich,  olympischen  Frühling,  die  Gefilde  der  Seligen,  in  seinen 
griechischen  Landschaften  und  seinen  römischen  Tempeln  zu  spiegeln. 

Preller  ist  hier  sehr  reich  vertreten  mit  den  Skizzen  zu  seinem  Odyssee-Zyklus  und 
die  Betrachtung  dieser  Bilder  bestätigt  die  treffende  Charakteristik,  die  Dr.  Gensei  in  der 
Katalogeinleitung  von  Prellers  Art  gibt:  ,, Preller  war  kein  Klassizist  im  gewöhnlichen 
Sinne,  er  sah  das  Klassische  mit  nordischen  Augen  und  erfüllte  es  mit  deutschem  Empfinden. 
Der  Geist,  der  sich  von  der  Erhabenheit  der  norwegischen  Gebirgswelt  erschüttern  ließ, 
der  auf  Rügen  ,, Gotteshauch  im  Sturm  fühlte“,  ist  auch  in  den  Felsen,  Bäumen  und 
Gewässern  der  Odyssee-Landschaften  lebendig.“  Gerade  diese  Eigenschaft  die  Stilpedanten 
bemängeln  könnten,  gibt  den  Darstellungen  der  homerischen  Welt  einen  besonderen 
seelisch-persönlichen  Reiz  und  duchweht  das  monumentale  Pathos  des  Stoffes  mit  einem 
heimlicheren  Ton  aus  der  Kinder-  und  Märchenwelt. 

Aus  solchem  Vergangenheitsboden  erwuchs,  von  stärkerem  Lebensatem  durchpulst 
und  in  glühenderer  Farbengloria,  die  Kunst  Böcklins,  der  die  heroische  Landschaft 
rauschend  wiederkehren  ließ,  und  ihre  ragende  Masse  mit  der  seelischen  Stimmungstiefe 
der  paysage  intime  erfüllte,  so  daß  sie  nicht  mehr  wie  zu  Anbeginn  Prospekt  und 
Dekoration  sondern  ein  Gefühlserlebnis  ward.  Als  Zeichen  solcher  Kunst  hängt  hier,  den 
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Vorfahren  nachbar- 
lich gesellt,  des  Meis- 
ters Villa  am  Meere. 

Daneben  findet  sich 
dann  jene  lieblich  in- 
nig kleinmeisterliche 
Landschaftskunst 
voll  Heimatsfröm- 
migkeit und  gemäch- 
lichem Fabulieren, 
voll  stillvergnügtem 
V ersenken  in  dieEnge 
der  Umwelt,  und  in 
die  Heimlichkeit  der 
Blätter  und  Gräser. 

Treuherzig,  vielleicht 
etwas  trocken  in  sei- 
ner Biederkeit,  aber 
absolut  ehrlich  schil- 
dert der  Schweizer 
Biedermann  in  pathe- 
tischer Zeit  sein  Par- 
tenkirchen ohne  jede 
Stilinszenierung. 

Zu  solchem  Wesen  stimmt  gut  eine  liebenswürdig  genrehafte  Romantik,  der  Welt 
Schwinds  und  Richters  verwandt.  Man  trifft  sie  in  den  traulichen  Bildern  Karl  Spitzwegs, 
der  den  Klausner  in  der  Waldkapelle  malt,  Mädchen  auf  dem  Gebirgspfad  wandelnd  und 
die  gemütliche  Beschaulichkeit  des  alten  Herrn  mit  Hund,  auf  seinem  Lieblingsplatz  unter 
dem  Schattenbaum.  Aus  dem  liebevollen  Naturschauen,  aus  der  Andacht  zum  Kleinen 
entwickelt  sich  aber  auch  ein  intensiverer  Sinn  für  die  Nuancen  von  Licht  und  Luft 

und  damit  verfeinerte  koloristische  Dis- 
tinktion. Man  trifft  hier  manche,  die  ver- 
gessen waren  und  die  unsere  Augen  heute 
überraschen  durch  ihren  Geschmack  der 
Farbenstimmung  und  durch  ihre  Hellhörig- 
keit für  Reize,  die  nun  nicht  mehr  als 
alleinige  Entdeckungen  der  französischen 
Meister  gelten  können. 

Eine  höchst  interessante  Begegnung 
hat  man  zum  Beispiel  mit  David  Kaspar 
Friedrich  (1774 — 1840).  Tönungen  voll  De- 
likatesse und  musikalischem  Klang  weist  er. 
Der  Regenbogen  über  der  Wiese  am  lila 
Himmel  ist  für  die  Zeit  seiner  Entstehung 
etwas  ganz  Einziges  in  seiner  weichen  ver- 
schwimmenden Schönheit. 

Fesselnd  ist  dieser  Künstler  auch  in 
seinen  Phantasiestücken,  wie  in  dem 
„Lebensstufen“,  das  wieder  in  dem  Motiv 
der  Segel  vor  einem  violett-orange  Himmel 
aparte  Farbenstimmung  hat.  Das  seltsame 
Franziska  Hofmanninger,  Siesta  Selbstbildnis  des  Malers  in  seinem  Atelier 


Franziska  Hofmanninger,  Am  Spielplatz 


Franziska  Hofmanninger,  Ballonaufstieg 
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Franziska  Hofmanninger,  Der  neue  Hanswurst 


Franziska  Hofmanninger,  Lisi 


] 
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zu  Dresden,  vor  einem  hohen  Fenster  zwischen  kahlen  Wänden  erinnert  in  dem  skurrilen 
Schnitt  des  Gesichtes  an  E.  Th.  A.  Hoffmann. 

Waldmüllers  Landschaftspoesie  gehört  hieher,  die  in  dieser  Ausstellung  durch  eine 
stille  Mühle  und  durch  das  Bild  ,, Veteranen  im  Wiener  Prater“  (1841)  vertreten  ist.  Auf 
diesem  entzückt  die  Anmut  des  Baumschlags  besonders. 

Karl  Blechen,  der  lang  Vergessene,  gibt  italienische  Eindrücke  nicht  mit  heroischer 
Gebärde,  sondern  als  ein  koloristischer  Lyriker.  Sein  Assisi  ist  voll  dekorativer  Farben- 
harmonie, gelbgraugrün  in  schimmernden  Übergangstönen  gemischt. 

Louis  Eysens  Landschaften  entzücken  durch  die  zarten  Schleiertöne  und  die  nuan- 
cierten Übergänge.  Mit  Recht  kann  man  bei  ihm  an  Daubigny  denken. 

Ein  Corot-Temperament  war  Eugen  Jettei.  Duftig,  wolkig  schwimmend  ist  seine  hol- 
ländische Landschaft,  sein  ungarisches  Motiv,  die  Raben  um  eine  Mühle  und  die  Kühe 
am  Wasser,  in  dem  abgestimmten  Grau  und  Graubraun  der  holländischen  Flachlandschaft. 

Die  größte  Überraschung  aber  bereitet  das  Werk  des  Weimarers  Buchholz  (1849 
geboren),  der  1889  in  Not  und  Verzweiflung  sich  das  Leben  nahm.  Er  stellt  sich  uns  hier  als 
ein  sehr  feiner  empfangnisreicher  Stimmungsmaler  dar,  und  sein  Sehen  und  sein  Malen 
war  sein  alleiniges  Eigentum,  denn  er  ist  nie  über  Weimar  hinausgekommen.  Bei  ihm, 
dessen  Bilder  Corot  und  Daubigny  gefühlsverwandt  sind,  kann  man  Temperamentsberüh- 
rung ohne  äußere  Abhängigkeit  erkennen.  Hell  schimmert  sein  Frühling;  weiß  verschleiert 
dämmern  die  Farben  des  Winterabends  mit  starrenden  Ästen.  Die  goldene  Aue  mit  der 
Schafherde  am  Abhange  ist  voll  schottischem  Nebelglanz.  Und  der  Park  vom  Belvedere 
wirkt  mit  seinen  breittupfigen,  braungelben  Herbsttönen  ganz  impressionistisch. 
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Doch  auch  noch  andere  Kulturwelten  öffnen  sich. 

Ein  Gegenbild  jener  lieblich  genrehaften  Romantik, 
die  wir  mit  Anklang  an  Schwind  und  Richter  bei 
Spitzweg  fanden,  ist  die  balladeske  Romantik,  wie 
sie  in  den  Bildern  Friedrich  Lessings  weht.  Man 
denkt  an  den  Freischütz  und  die  Wolfsschlucht,  an 
die  Elementargeister,  den  Hörselberg  und  das  wilde 
Heer. 

Lessing  liebt  Ruinen-  und  Klosterpoesie  ; Sturm 
und  Kampf  in  zerklüfteten  Waldtälern.  ,,Dem  Geier 
gleich“  schwebt  seine  Phantasie  über  den  Zacken  des 
Gebirges;  die  Felsen  türmen  sich  ihm  zu  gespens- 
tischen Kolossen,  und  jene  Vorstellung  versteinerten 
Schicksals,  wie  sie  vielen  Landschaftssagen,  zum 
Beispiel  der  vom  Hans  Heiling-Felsen  zu  gründe 
liegt,  scheint  diese  Bilder  befruchtet  zu  haben. 

Exotische  Streifzüge  deutscher  Kunst  beobach- 
tet man  in  den  Werken  Eduard  Hildebrandts  und 
Hoguets. 

Hildebrandts  virtuoses  Feuerwerk  brilliert  hier 
in  charakteristischen  Beispielen. 

Und  Hoguet,  der  mit  Hildebrandt  auf  den 
gleichen  Pariser  Meister,  auf  Eugene  Isabey  schwur, 
folgt  ihm. 

In  einer  umfangreichen  Serie  erschließt  sich 
die  Entwicklung  Andreas  Achenbachs,  des  neunzig- 
jährigen Nestors,  der  in  der  Zeit  der  einseitigen 
Italomanie  durch  seine  nordische  Kunst,  durch  seine 
Marinen,  Seestürme  und  Strandstudien  ein  heilsames 
Gegengewicht  bildete. 

Außer  ihm  sind  von  lebenden  Künstlern  in 
dieser  Ausstellung  noch  vertreten  Hans  Thoma, 

der  mit  seiner  lieblichen  Streublumenwiese  und  dem  Mägdelein  sowie  mit  der  Wunder- 
horn-Landschaft  jene  früher  umschriebene  lyrische  Romantik  fortsetzt;  sein  Verwandter 
Wilhelm  Steinhausen;  Gleichen-Rußwurm,  der  hier  in  seiner  Entwicklung  vom  sorg- 
sam ausgepinselten  Staffeleibild  zu  kühnen  großzügigen  Landschaftsimpressionen,  vor 
allem  auch  in  der  Radierung,  gezeigt  wird;  Eugen  Bracht,  in  dessen  Bildern  die  heroische 
Landschaft  fortklingt;  schließlich  Gustav  Schönleber,  der  mit  dekorativem  Sinn  alte  Städte 
und  Wasserläufe,  traumhafte  Spiegelungen  und  verwachsene  Gemäuer  ansieht  und  nach- 
bildet. 


Franziska  Hofmanninger, 
Die  Wäscher-Toni 
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Bei  einem  Wiederholungsrundgang  durch  die  Schwarzweißabteilung  fesseln  noch 
einmal  Schmutzers  souveräne  und  delikate  Radierungen;  die  mit  Dürerscher  nachschaffen- 
der Handschrift  gegebenen  Tierstudien  Richard  Müllers ; die  noble  Kultur  der  Blätter 
Friedrichs  v.  Schennis,  der,  ,, antiker  Form  sich  nähernd“,  hier  als  ein  letzter  Nachfahr 
des  XVIII.  Jahrhunderts  erscheint. 

Die  ,,Fetes  galantes“,  verwilderte  Parks  mit  Marmorgöttern,  die  Ruinen  der  alten 
Welt,  die  Elegien  der  Basreliefs  und  Sarkophage  sind  seine  Visionen.  Die  Mythologie 
wird  zum  Zierat  hedonisch-verfeinerten  Lebens,  und  Leda-Motive  und  das  Corps  de 
Ballet  der  Amoretten  und  Grazien  ordnet  er  wie  ein  Intendant  der  Menus  plaisirs  Louis  XV 
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oder  Louis  XVI.  Erotische 
Feinschmeckerei  und  raffi- 
nierte Bibliophilie  einen  sich 
in  diesem  Künstler  zu  be- 
sonderer Mischung.  Er  kul- 
tiviert die  Latinität  und 
bringt  gern  Devisen  und  Auf- 
schriften römischer  Dichter 
der  späten  Zeiten  auf  das 
Rahmenwerk  seiner  Dar- 
stellung. 

An  diesem  Rahmen- 
werk ziseliert  er  wie  ein 
Meisterjuwelier  und  seine 
Dekore  haben  sublimen  Ge- 
schmack. Und  seine  ruhe- 
lose Seele  — wie  Hans  von 
Bülow  könnte  sich  Friedrich 
von  Schennis  den  „chretien 
errant“  nennen  — schweift 
emotionssüchtig  zwischen 
dem  Rokokoboudoir  der 
Amorette  ä vingt  ans  und 
dem  Koliseo.  Er  ist  ein  Letz- 
ter und  in  den  Barbareien 
der  Gegenwart  ein  wun- 
dervolles und  liebenswertes 
Echo  du  temps  passe. 

* ♦ 

♦ 

Die  Abteilung  für  ange- 
wandte Kunst  ist  jetzt  auch 
eröffnet  worden.  Sie  bringt 
eine  Reihe  Interieure,  die  sich  in  geschickter  Anlage  um  ein  kleines  Gärtchen  in  bieder- 
meierlichem  Almanachstil  mit  grünem  Lattenwerk,  weißen  Bänken  und  Kugelbäumchen 
gruppieren.  Das  gibt  einen  hübschen  dekorativen  Ausblick  für  die  zierlichen  Fenster- 
anlagen der  Zimmer. 

Anmutig  ist  das  Gartenvestibul  von  Altherr  mit  seiner  frischen  heiteren  Farben- 
stimmung: Ein  Rondell  mit  Kuppel,  von  der  lampignonartig  die  Glühbirnen  hängen;  weiße 
Wände,  rotgestrichene  Möbel  mit  hellem  Korbgeflecht. 

Etwas  trocken  erscheint  das  benachbarte  Wohnstübchen  desselben  Komponisten.  Es 
will  etwa  die  bürgerliche  Altweimar- Weise  variieren  oder  Schwindtsche  Haus-  und  Ofen- 
heimlichkeit, doch  fehlt,  wenn  auch  ein  Spinnrocken  auf  den  Fenstertritt  gestellt  ist,  die 
Innigkeit  der  Atmosphäre;  mehr  als  Schulbeispiel,  mehr  Pensumlösung  als  aus  echtem, 
erlebtem  Gefühl  erwachsen,  scheint  der  Raum. 

Qualität  und  besitzfrohe  Gediegenheit  sind  dem  Zimmer  eines  Jagdfreundes  vom 
Freiherrn  von  Hornstein  nachzurühmen. 

Ein  großer  Raum  ist  wohnlich  gegliedert  und  teilt  sich  zwanglos  in  Ecken,  Kojen  und 
Kaminplätze. 

Vielleicht  ist  das  an  sich  so  sympathische  Prinzip,  Räume  im  Raum  zu  bilden, 
hier  sogar  etwas  übertrieben  zu  einem  die  Abgrenzung  allzusehr  betonenden  ,, Cabinet 
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particulier“"Sy  Stern.  Aber 
sicher  geführt  ward  die 
Regie  der  geteilten  Büh- 
nen, zweifellos  und  gut 
ist  es,  wie  hier  alle  tren- 
nenden und  verbindenden 
Funktionen  durch  die 
Möbel  selbst  übernom- 
men werden. 

So  wird  der  Kamin, 
der  mit  einem  kräftig, 
energisch  gehämmerten 
Eisenhelm  bedacht  ist, 
von  zwei  Schrankbauten 
flankiert,  die  wandartig  in 
das  Zimmer  hineingehen 
unddoppelseitigmitFach- 
und  Regalwerk  versehen 
sind.  Warm  und  ruhevoll 
ist  Wand-  und  Decken- 
behandlung. In  Panneel- 
höhe  zieht  sich  grauer 
Rupfen,  in  breites  schwar- 
zes Holzleistenwerk  ge- 
spannt, die  Fläche  dar- 
über ist  weiß,  ebenfalls 
die  Decke,  und  sie  hat 
gleichfalls  durch  Leisten- 
führung eine  wirkungs- 
volle Felderung  erhalten. 

Organisch  wachsen 
dieMöbel  aus  dem  Wand- 
hintergrund, begrenzt  von 

, ^ , Franziska  Hofmanninerer,  Schreckliches  Ereignis 

denPaneelleisten.  Sie  sind 

schwarz  und  haben  ein  einfaches  Intarsiamuster,  ein  rotweißes  Dreieckschild,  das  sie  wie 
ein  Wappen  tragen.  Von  dem  Weiß  der  Wand  heben  sich  satt  die  Geweihe  und  die 
ausgebalgten  Wildköpfe  ab.  Und  wuchtig  hängt  von  den  Dachbalken  an  Ketten  eine 
viereckige  Kastenkombination  mit  elektrischen  Glühbirnen  herab. 

Sehr  passend  finden  sich  hier  noch  als  Wandschmuck  die  Applikationsdecken  von 
A.  Döring,  die  mit  ganz  einfachen  Mitteln  Tierdarstellungen  von  stupender  Lebendigkeit 
festhalten.  Die  Raben,  die  fliegenden  Reiher  sind  so  voll  japanischer  Eindruckskraft. 

Der  gleiche  Künstler  hat  mit  ebenso  sicherer  Improvisationshand  seine  Motive  für 
Intarsien  verwandt;  dunkle  Silhouetten  in  hellem  Grunde  gibt  er  und  diese  Platten  wurden 
in  diesem  Zimmer  als  Füllungen  eines  Schrankes  glücklich  verwendet. 

Etwas  gleichgültig  läßt  der  Empfangsraum  von  Anton  Huber,  Zu  bunt  sind  die 
eingelegten  Schmuckleisten  der  Möbel,  hellrot  und  grün!  fatal  die  Fratzenschneiderei  als 
Schnitzschmuck  der  Schranktüren,  Mühsam  und  gezwungen,  nicht  frei  und  natürlich 
gefunden  wirkt  das  alles,  und  auch  die  Kaminecke  mit  dem  eingebauten  Sitzplatz  kann 
nicht  höher  als  mit  dem  zweifelhaften  Lob  einer  ,, Coupegemütlichkeit“  ausgezeichnet 
werden. 

Kühlen  Auges  betrachtet  man  auch  die  noch  in  den  Anfängen  steckenden  Raum- 
bauten des  ,, Werkrings“.  Die  himbeerfarbige  Vertäfelung  in  der  Nuance  der  Verwaschen- 
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heit  mit  gelben  Intarsien,  der  Kaminhelm  als  stilisierte  Robbenmaske,  das  ist  wenig  er- 
freulich. Festlicheren  Anflug  nimmt  in  dem  zweiten  Werkringraum  Endeil  mit  seiner 
säulengetragenen  Rundhalle,  in  der  die  Säulen  das  originelle,  frei  phantasievolle  Kapitäl 
aus  sich  ringelnden  zackigen,  stachligen,  an  Seepferdchenstruktur  erinnernden  Tiefsee- 
motiven tragen  und  Grün  und  Gold  einen  guten  Klang  geben.  Aber  es  ist  kein  Raum  von  ein- 
heitlichem Charakter,  und  nur  wie  zufällig  stehen  die  Möbel  — einige  Sitzarrangements 
und  Schränke,  teils  mit  Einlage,  teils  aus  der  onyxschimmernden  schwedischen  Birke  — 
darin. 

Übrig  bleibt  noch  das  Interieur  von  Arthur  Biberfeld,  ein  Triptychon  aus  Vorhalle, 
Wohnraum  und  Bettgemach. 
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Als  preziös-ironischer  Stilscherz  im  Geschmack  Thomas  Theodor  Heines  oder  als 
Theaterdekoration  für  ein  Gustav  Wiedsches  Zwischenspiel  auf  einem  galanten  Sommer- 
schloß wäre  diese  Komposition  der  Tapeten  mit  dem  Herz-  und  Girlandenmotiv,  dem 
Blumenkettendekor  der  Decke,  den  mattblauen  Möbeln  mit  rosa  Sprossenwerk,  dem 
schweifigen  Bett,  diesem  ganzen  kulturell  pikanten  Ornament-  und  Vignettenspiel  fabelhaft 
witzig  und  gelungen. 


446 


Nach  den  früheren  schwülstigen  Arbeiten  dieses  Archi- 
tekten darf  man  aber  kaum  annehmen,  daß  er  hier  eine  über- 
legene Belustigung  des  dekorativen  Esprits  getrieben  habe. 
Er  will  wie  immer  ernst  genommen  werden,  und  wenn  man 
ihm  diesmal  den  Gefallen  tut,  geschieht  es  wieder  nicht  zu 
seinem  Vorteil. 

Bei  dieser  Revue  der  Innenarchitekten  können  gleich  noch 
nachträglich  einige  Skizzen  aus  der  neuen  großen  Interieuraus- 
stellung des  Hauses  Wertheim  gegeben  werden. 

Sie  stellt  ein  sehr  gelungenes  Schaustück  dar,  das  zu- 
gleich großen  anregenden  und  erziehlichen  Wert  hat,  denn  die 
Vielen,  die  sonst  vielleicht  wenig  Gelegenheit  haben,  moderne 
Kulturbestrebungen  kennen  zu  lernen,  sehen  hier  gute  sach- 
liche zweckmäßige  Beispiele,  und  es  bleibt  schließlich  davon 
immer  etwas  haften  und  die  Wünsche  bekommen  durch  solche 
Belehrung  förderlichere  Richtung.  Die  Künstler,  die  diese 
Innenräume  entwarfen,  haben  fast  alle  praktische,  von  allen 
Experimentieren  und  gesuchten  Forcieren  freie  Lösungen  ge- 
funden. Sie  suchen  ihre  Raumschönheit  in  farbig  gut  gestimmter 
Wand-  und  Deckenbehandlung,  die  meistens  ohne  kostbare 
Mittel  erreicht  wird.  Bespannung  und  Rahmenwerk  sind  die 
Requisiten,  auch  Binsenverkleidung  mit  einem  Kachelfries  als 
Abschluß  — ferner  in  gemütlicher  Gliederung  der  Sitz-  und 
Plauderwinkel,  in  bequemen  kastenförmigen  Sofa-  und  Sessel- 
formationen, in  der  ästhetischen  Ausbildung  der  Zentralheiz- 
anlagen. Gerade  für  sie,  die  sonst  in  allen  den  Zimmern,  wo  die 
Unterbringung  unter  dem  Fenster  unmöglich  ist,  ein  arger 
Störenfried  der  einheitlich  geschlossenen  Wirkung  waren,  ge- 
schah hier  mancherlei.  Richtige  Erkenntnis  gewann  diese 
früheren  Störenfriede  zu  Bundesgenossen  bei  der  Raum- 
gestaltung. Die  Heizkörper  werden  nun  als  ,,Fire  place“  an- 
gelegt, als  eine  Zentralstation  für  Sitzetablissements.  Der  Holz- 
mantel wird  den  Möbeln  des  Zimmers  entsprechend  behandelt, 
so  daß  er  ein  ebenbürtiges  Einrichtungsstück  ist!  Und  beson- 
dere Liebe  wendet  man  der  wärme  vermittelnden  Metallfüllung 
zu.  Entweder  behält  man  dafür  die  Gitterform  bei.  Dann 
wird  aber  die  Durchbruchsmusterung  nicht  nach  dem  kon- 
ventionellen Stanzschema  gemacht,  sondern  in  einer 
einfallsreichen,  lebendig  bewegten  Linienführung  von  künstlerischer  Handschrift,  die 
manchmal  an  die  Figurationen  japanischer  Schwertstichblätter  erinnert.  Oder  was  noch 
freier  wirkt,  man  nimmt  an  Stelle  des  Gitters  ein  schwebendes  dichtes  Gehänge  aus  Eisen- 
oder Bronzegliedern,Ketten,Dreiecken,  Stäbchen,  Kugeln,  Ovalplättchen.  In  der  Art  der  Per- 
portieren wird  dasselbe  in  den  Holzrahmen  gehängt  und  ist  von  eigener  Wirkung. 

Die  Möbelarchitektur  hält  meist  sehr  ruhige  Formen  fest,  sie  bevorzugt  die 
glatten  Flächen  und  als  belebenden  Schmuck  wählt  sie  die  Intarsia,  nicht  bildlich, 
sondern  holzmäßig  als  Farbenwirkung  oder  einfach  geometrisch  gemustert.  Peter  Behrens, 
der  hier  ein  warmes,  behagliches  Wohnzimmer  und  einen  Schlafraum  von  penibler 
kühler  Akkuratesse  ausstellt,  legt  in  das  helle  Eichenholz  langgestreckte  schwarze  Karos 
ein,  die  in  Verbindung  mit  dem  blanken  Messing  der  Kugelfüße  und  der  Schlüsselloch- 
platten in  vertiefter  Beckenform  den  Eindruck  der  polierten  Sauberkeit  noch  steigern. 
Und  in  dem  Arbeitszimmer  läßt  er  im  dunklen  Grund  des  Holzes  hellere  Kreise  schim- 
mern, die  mit  den  Messingreifen  der  Verglasung  korrespondieren. 


Franziska  Hofmanninger, 
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Andere  Intarsiaformulierungen,  die  ihre  orna- 
mentale Art  bewußter  betonen,  findet  man  bei 
zwei  Künstlern  des  Auslandes. 

Der  Holländer  Berlage,  der  Baumeister  der 
Amsterdamer  Börse,  der  in  seinem  Zimmer  einen 
kolonial-rustikalen  Stil  anwendet,  wählt  für  die 
schwarze  Einlage  seiner  Schrankfüllung  eine 
zackige,  an  Battikmuster  erinnernde  exotische 
Figur.  Und  Bailli  Scott  schmückt  die  schwarz- 
gebeizten Birnbaummöbel  seines  Speisezimmers 
mit  Zierstücken,  die  Schmetterlingsformationen 
haben,  aber  dabei  durchaus  nicht  stofflich  dar- 
stellerisch sind,  sondern  in  ihrer  rotweißen  Fel- 
derung  eher  nach  einem  Wappenschild  oder  einem 
heraldischen  Signet  aussehen.  Und  eine  Verwandt- 
schaft zwischen  diesem  Zierat  und  dem  gleichfalls 
rotweiß  in  schwarzem  Grunde  liegenden  Zeichen 
der  Hornsteinschen  Jagdzimmermöbel  läßt  sich 
feststellen.  Außer  den  auf  Einfachheit  ausgehenden 
Räumen  gibt  es  hier  auch  noch  ein  Gemach  von 
festlich-feierlicher  Stimmung,  das  Musikzimmer 
von  Kurt  Stoeving.  Es  hat  wirklich  musikalischen 
Farbenklang  in  den  silbrig  grüngrauen  Tönen. 

Schwingung  geht  aus  von  dem  Holz  der  Möbel, 
des  Flügels  vor  allem,  die  seidig  alabasterglänzend 
aus  schwedischer  Birke  ein  erlesenes  Kleid  tragen. 

Schimmernde  Farbenwellen  fluten  in  dieser  At- 
mosphäre, in  der  man  Chopinsche  Töne  zu  hören 
glaubt;  sie  verschwimmen  mit  den  Ton  wellen  und 
verklingen  nach  oben  in  dem  silbernen  Plafond, 
aus  dem  die  matten  Glühlichtlinsen  herausleuch- 
ten gleich  den  blei- 
chenMondsteinen. 

Felix  Poppenberg. 

Ausstellung  von  goldschmiede- 

• ARBEITEN  ZU  BRESLAU.  Die  Direktion 

des  Schlesischen  Museums  für  Kunstgewerbe  und  Alter- 
tümer in  Breslau  veranstaltet  in  der  Zeit  vom  i.  Oktober 
bis  Mitte  November  dieses  Jahres  eine  Ausstellung  von 
Goldschmiedearbeiten  schlesischen  Ursprungs  oder  aus 
schlesischem  Besitze.  Die  Ausstellung  umfaßt ; Kirchliche 
Gefäße  und  Geräte  (Kelche,  Ciborien,  Meßkännchen,  Mon- 
stranzen, Reliquienbehälter,  Stand-,  Trag- und  Brustkreuze, 
Taufschüsseln,  Ampeln,  Antependien,  Leuchter  etc.). 
Profane  Gefäße  und  Geräte  (Weinkannen,  Pokale,  Tafel- 
geräte, Teekessel,  Zuckerdosen,  Bestecke,  Leuchter  etc.), 
Schmuck.  Es  wird  in  der  Hauptsache  nur  auf  Gegenstände 
aus  Silber,  vergoldetem  Silber  oder  Gold  reflektiert.  Eine 
Ausnahme  machen  die  mittelalterlichen  Kultgeräte,  die 
vielfach  aus  vergoldetem  unedlen  Material  bestehen,  aber 
in  denselben  stilistischen  Formen  wie  die  aus  echtem 
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Material  gehalten  sind.  Die  Ausstellung 
soll  enthalten:  Gegenstände  schlesi- 
schen Ursprungs,  d.  h.  die  in  Schlesien 
entstanden  sind,  mögen  sie  sich  jetzt 
in  oder  außerhalb  Schlesiens  befinden. 
Gegenstände  aus  schlesischem  Besitze, 
d.  h.  solche,  die  gegenwärtig  in  öffent- 
lichem oder  privatem  Besitze  in  Schle- 
sien aufbewahrt  werden. 

Unter  „Schlesien“  ist  in  beiden 
Fällen  nur  die  jetzige  Provinz  Schlesien 
zu  verstehen,  nicht  Teile,  die  in  frü- 
heren Zeiten  zu  Schlesien  gehörten.  Aus 
Österreichisch-Schlesien  z.  B.  werden 
daher  nur  Arbeiten  aufgenommen,  die 
in  dem  jetzigen  Schlesien  entstanden 
sind,  während  z.  B.  die  Lausitz,  obwohl 
sie  erst  1815  zu  Schlesien  gekommen 
ist,  in  beide  Abteilungen  dieser  Aus- 
stellung gehört.  Arbeiten  nichtschlesi- 
scher Herkunft,  die  sich  schon  seit  lan- 
ger Zeit  in  Schlesien  befinden,  werden 
unbedingt  für  die  Ausstellung  erbeten, 
während  solche,  die  erst  der  Kunst- 
handel der  letzten  Dezennien  hierher 
gebracht  hat,  nur  dann  von  Interesse 
sind,  wenn  sie  sich  durch  besonderen 
künstlerischen  Wert  auszeichnen.  Von 
Arbeiten  schlesischen  Ursprungs  sind 
alle  erbeten,  aus  der  Zeit  des  Mittelalters  bis  zur  Gegenwart.  Von  späten  Breslauer  Arbeiten 
sind  namentlich  auch  die  von  Interesse,  die  vor  der  Auflösung  der  Goldschmiedezunft 
(1893)  verfertigt  wurden.  Für  nicht  schlesische  Arbeiten  wird  als  oberste  Zeitgrenze  die 
Empirezeit  angenommen.  Auf  Wunsch  der  Besitzer  entsendet  das  Museum  auf  seine 
Kosten  nach  jedem  Orte  der  Provinz  einen  seiner  Beamten,  um  aus  einer  größeren  Anzahl 
von  Gegenständen  die  für  die  Ausstellung  geeignete  Auswahl  zu  treffen. 

Die  Gegenstände  werden  in  der  Zeit  vom  i.  bis  15.  September  an  die  Adresse:  Kunst- 
gewerbemuseum, Breslau,  Graupenstraße,  erbeten.  Auf  Wunsch  werden  besonders  wert- 
volle Gegenstände  von  Organen  des  Museums  abgeholt,  eingepackt  und  wieder  zurück- 
gestellt werden.  Das  Museum  trägt  sämtliche  Transportkosten,  auf  Wunsch  auch  die 
Kosten  für  die  Verpackung. 

Bis  Mitte  Dezember  d.  J.  werden  alle  Gegenstände  wieder  den  Besitzern  zurück- 
gestellt sein. 


Peter  Breithut,  Michael  Thonet  sen. 


MITTEILUNGEN  AUS  DEM  K.  K.  ÖSTER- 
REICHISCHEN MUSEUM  h» 

JAHRESBERICHT  DES  K.  K.  ÖSTERREICHISCHEN  MUSEUMS. 

Der  kürzlich  ausgegebene  Bericht  des  k.  k.  Österreichischen  Museums  erstreckt 
sich  auf  die  Jahre  1903  und  1904,  vermerkt  an  erster  Stelle  die  Auszeichnungen  und 
Ernennungen  im  Schoße  des  Kuratoriums  und  gibt  dann  einen  kurzen  Überblick  über 
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die  Vermehrungen  des  Samm- 
lungsbestandes. 

Unter  den  Schenkungen  hebt 
er  die  des  Baron  Nathaniel  Roth- 
schild: zwei  Florentiner  Türen, 
geschnitzte  Löwen  und  einen 
chorstuhlartigen  Sitz  hervor;  von 
Dr.  Albert  Figdor  eine  Biskuit- 
büste, einen  Tafelaufsatz  und  an- 
deres; von  Paul  Ritter  v.  Schneller 
modernes  französisches  Porzellan 
Email  mit  ä jour;  von  Frau  Hof- 
rat Marie  Dräsche  ein  Dejeuner, 

Altwiener  Porzellan,  gemalt  von 
Lamprecht  (Legat);  ferner  eine 
Reihe  von  Zuwendungen  für 
die  Zwecke  der  Wanderausstel- 
lungen. 

Unter  den  bemerkenswerten 
Ankäufen  älterer  Kunstwerke  wird 
vor  allem  auf  eine  Reihe  von 
Silberarbeiten  namentlich  Wiener 
Provenienz  und  auf  das  Reise- 
service des  Herzogs  von  Reich- 
stadt hingewiesen.  Auch  die  Ab- 
teilung der  Emailarbeiten  sowie 
der  unedlen  Metalle  hat  nam- 
hafte Bereicherungen  erfahren, 
nicht  minder  die  keramische 
Sammlung,  die  namentlich  durch 
eine  Reihe  wertvoller  Altwiener 
Porzellane  vermehrt  wurde. 

Unter  den  Gläsern  sind  be- 
sonders ein  gravierter  böhmischer 
Deckelpokal  des  XVIII.  Jahrhun- 
derts, unter  den  Textilarbeiten 
wichtige  Bruchstücke  altorien- 
talischer Knüpfteppiche,  zwei  ältere  vorderasiatische  Gebetteppiche  und  ein  großer 
Aubusson-Teppich  in  Louis  XVI-Art  bemerkenswert. 

Zu  den  in  dieser  Berichtsperiode  veranstalteten  bedeutenderen  Ausstellungen  zählen 
nebst  den  zwei  Winterausstellungen  die  Ausstellung  von  Bucheinbänden  und  Vorsatz- 
papieren, die  Ausstellung  von  Lehr-  und  Anschauungsmitteln  für  den  Unterricht  an  Mittel- 
schulen, die  Ausstellungen  der  Arbeiten  an  den  Fachkursen  zur  Fortbildung  von  Lehr- 
kräften kunstgewerblicher  Fachschulen  zu  Salzburg  1903  und  1904,  die  Ausstellung  von 
Altwiener  Porzellan  und  die  Ausstellung  der  Photographischen  Gesellschaft  in  Wien. 

Ferner  gedenkt  der  Bericht  des  Besuches  Seiner  Majestät  am  26.  September  1904 
anläßlich  der  Ausstellung  der  Photographischen  Gesellschaft  sowie  der  Besuche  von 
Seiten  hier  weilender  Mitglieder  des  Allerhöchsten  Kaiserhauses,  Ihrer  königlichen 
Hoheiten  des  Prinzen  und  der  Prinzessin  von  Wales  sowie  Ihrer  königlichen  Hoheit 
der  Prinzessin  Therese  von  Bayern. 

Die  illustrierte  Monatsschrift  des  Museums  ,, Kunst  und  Kunsthandwerk“  vollendete 
in  dieser  Berichtsperiode  ihren  sechsten  und  siebenten  Jahrgang. 
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Die  Büchersamm- 
lung wurde  um  583 
Werke  — ungerech- 
net die  Fortsetzungen 
der  Zeitschriften  und 
zahlreichen  Liefe- 
rungswerke , deren 
Bestand  sich  Ende 
i904auf  13.545  Num- 
mern belief  — ver- 
mehrt. Hievon  ent- 
fallen 98  auf  Ge- 
schenke, 485  auf  An- 
käufe. Die  Zahl  der 
Bibliotheksbesucher 
betrug  1903  17.729, 
1904  17.492,  die  Verleihungen 
von  Büchern  und  Vorlagen  in 
beiden  Jahren  zusammen  die 
Höhe  von  4018  Posten. 

Die  Kunstblättersammlung 
wurde  um  1629  Blätter  vermehrt. 
Gefäß  aus  Bergkristall  In  der  Zeit  vom  21.  Jänner  bis 

20.  März  1903  und  von  29.  Jänner 
bis  Ende  März  1904  wurden  zehn  Vortragszyklen  veranstaltet.  Die  Zahl  der  Besucher 
des  Museums  betrug  im  Jahre  1903:  167.290,  im  Jahre  1904:  1 11.007. 


PLAKETTEN-AUSSTELLUNG.  Vom  12.  bis  31.  Juli  waren  die  Schiller-Kon- 
kurrenzarbeiten für  eine  Gußplakette  der  österreichischen  Gesellschaft  zur  Förderung 
der  Medaillenkunst  und  Kleinplastik  ausgestellt.  Es  waren  35  Arbeiten  von  31  Künstlern 
eingesendet  worden,  sechs  davon  wurden  prämiiert;  der  erste  Preis  konnte  jedoch  nicht 
verliehen  werden. 


Besuch  des  MUSEUMS.  Die  Sammlungen  des  Museums  wurden  in 
den  Monaten  Juni  und  Juli  von  7.945,  die  Bibliothek  von  1975  Personen  besucht. 


LITERATUR  DES  KUNSTGEWERBES 


I.  TECHNIK  UND  ALLGEMEINES. 
ÄSTHETIK.  KUNSTGEWERB- 
LICHER UNTERRICHT^ 

L’Art  decoratif  a travers  les  ages.  I.  Le  heurtoir.  (L’Art 
pour  tous,  nouvelle  Serie,  1905.  XLIV®™6  annee, 
Nr.  I.) 

BEAUVALLET,  P.  N.  Vorbilder  im  Stile  des  Empire. 
Paris  1804.  Neue  Facsimile-Ausg.  in  Photolith. 
6S.  Text  U.72  Taf.  Hsg.  v.  Stengel&Co.,  Dresden, 
Fol.  Berlin,  B.  Heßling.  M.  32* — . 

BOGTMAN,  W.  Het  ontwerpen  van  Ornamenten  op 
systeem  en  naar  natuurvormen.  Met  60  platen 
(200  versieringsmotieven  en  20  verschillende 
planten).  Haarlem,  H.  Kleinmann  & Co.  (2  en 
19  bez.  tekst).  roy.  8°.  f.  7'50. 


CHUDANT,  A.  Les  Petites  Industries  rurales  d’art  en 
Baviere,  rapport  presente  ä M.  le  ministre  de  l’agri- 
culture.  In-t6,  39  p.  Besancon,  impr.  Millot  & Co. 
1905. 

CHYTIL,  K.  Die  Kunst  in  Prag  zur  Zeit  Rudolf  II. 
Vortrag.  IV,  57  S.  m.  Abb.  Lex.  8°.  Prag,  Rivnac. 
Mk.  5-—. 

COCHIN,  H.  L’Art  et  la  Nature  en  Italic  et  en  Flandre, 
Conference  donnee  ä Tournai,  le  8 mai  1904.  In-8, 
32  p.  Lille,  Desclee,  de  Brouwer  et  Co.  Paris, 
meme  maison. 

EBERBACH,  W.  Zur  Ausbildung  im  Kunstgewerbe. 
(Gewerbeblatt  aus  Württemberg,  19.) 

ELSSNER,  K.  Zeichenunterricht  an  Lehrerbildungs- 
anstalten. (Zeitschrift  f.  Zeichen-  und  Kunstunter- 
richt, 3.) 
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GMELIN,  L.  Urhebernennung  bei  Werken  des  Kunst- 
gewerbes. (Kunst  und  Handwerk,  9.) 

GROSZ,  K.  Die  Wahrhaftigkeit  im  kunstgewerblichen 
Unterricht.  (Kunstgewerbeblatt,  Juni.) 

JAENNICKE,  Frdr.  Führer  für  Sammler  und  Lieb- 
haber von  Gegenständen  der  Kleinkunst,  von  Anti- 
quitäten sowie  von  Kuriositäten.  V,  246  S.  m.  Fig. 
8°.  Leipzig,  G.  Schönfeld.  Mk.  8- — . 

KAMBLI,  C.  W.  Kunst  und  Leben,  in  ihrer  Wechsel- 
wirkung auf  einander  dargestellt.  VIII,  366  S.  8°. 
Frauenfeld,  Huber  & Co.  Mk.  4‘8o. 

LUX,  J.  A.  Die  Kunst  und  die  Kirche.  (Deutschland, 
33-) 

MAYRS,  M.  kunsttechnische  Lehrbücher.  V.  Heft. 
Techniken  der  dekorativen  und  monumentalen 
Malerei  und  des  Anstriches.  104  S.  München  1904. 
8°.  Mk.  1-50. 

MICHEL,  W.  Materialgemäß.  (Deutsche  Kunst  und 
Dekoration,  10.) 

MIGEON,  G.  Notes  d’Archeologie  musulmane.  (Ga- 
zette des  Beaux-Arts,  Juni.) 

MOELLER,  E.v.  Die  Augenbinde  der  Justitia.  I.und  II. 
(Zeitschrift  für  christliche  Kunst,  4.) 

Monatshefte  der  kunstwissenschaftlichen  Literatur. 
Herausgegeben  von  Ernst  Jaffe  und  Karl  Sachs. 
Jahrgang  1905.  12  Hefte,  i.  Heft,  28  S.  Lex.  8°. 
Berlin,  E.  Meyer.  Heft  ä Mk.  i' — . 

MORRIS,  M.  Opus  anglicanum  at  the  Burlington  Fine 
Arts  Club.  (The  Burlington  Magazine,  Juli.) 

NISSEN,  M.  Die  mittlere  Linie.  (Der  Kunstwart,  9.) 

OSTWALD,  W.  Kunst  und  Wissenschaft.  Vortrag. 
40  S.  8°.  Leipzig.  Veit  & Co.  Mk.  i- — . 

PUDOR,  H.  Semper  und  die  Entstehung  der  modernen 
Kunstbewegung.  (Der  Architekt,  7.) 

Sammlung  von  Renaissance- Kunstwerken,  gestiftet  von 
Herrn  James  Simon  zum  18.  Oktober  1904.  (König- 
liche Museen  zu  Berlin.)  III.  52  S.  Lex.  8°.  Berlin, 
G.  Reimer.  Pf.  75. 

SCHMIDKUNZ,  H,  Javanische  Kunst.  (Kunstgewerbe- 
blatt, Juni.) 

SCHUBRING,  P.  Mailand  und  die  Certosa  di  Pavia. 
(Moderner  Cicerone.)  X,  382  S.  mit  244  Abb.  und 
4 Grundrissen.)  8°.  Stuttgart,  Union  (1904). 
Mk.  5-—. 

SCHULZE,  Otto.  Zur  Reform  des  Zeichenunterrichtes. 
(Innen-Dekoration,  Juli.) 

SCHWEITZER,  H.  Geschichte  der  deutschen  Kunst 
von  den  ersten  historischen  Zeiten  bis  zur  Gegen- 
wart. 14  Lieferungen.  XX.,  739  S.  mit  472  Abb. 
und  25  Taf.  Lex.  8°.  Ravensburg,  O.  Maier. 
Mk.  14-—. 

VETTERLEIN,  E.  Heimatkunst.  31  S.  mit  8 Abb. 
8°.  Leipzig,  B.  Richter.  Mk.  i-20. 

II.  ARCHITEKTUR.  SKULPTUR. 

BERLAGE,  Nz.,  H.  P.  Over  de  waarschijnlijke  ont- 
wikkeling  der  architectuur.  Delft,  J.  Waltmann 
Jr.  38  Blz.  gr.  8°.  Fr.  — -50. 

BILLING,  H.  Architekturskizzen.  48  Taf.  mit  IV  S. 
Text.  8°.  Stuttgart,  J.  Hoffmann  (1904).  Mk.  i6' — . 


BREDT,  E.  W.  Kaufhaus  Oberpollinger  in  München. 
(Innen-Dekoration,  Juli.) 

BURGER,  F.  Geschichte  des  florentinischen  Grabmals 
von  den  ältesten  Zeiten  bis  Michelangelo.  XIV, 
423  S.  mit  239  Abb.,  2 Heliogr.  und  37  Lichtdr. 
Taf.  Gr.  4°.  Straßburg.  J.  H.  E.  Heitz.  Mk.  6o' — • 

CLOQUET,  L.  Les  embellissements  de  Gand.  (Revue 
de  l’art  chretien,  1905,  i.) 

— L’ichnographie  des  villes.  (Revue  de  l’art  chretien, 
1905,  2.) 

DIEULAFOY,  M.  La  Statuaire  polychrome  en  Espagne 
du  XIls  au  XVe  siede.  Aragon  et  Castille.  Grand 
in-4,  48  p.  avec  fig.  Paris,  Leroux,  1904.  (Extraits 
des  Monuments  et  Memoires  publies  par  l’Aca- 
demie  des  inscriptions  etbelles-lettres,  1. 10, 2®  fase.) 
Fondation  Eugene  Piot. 

DITCHFIELD,  P.  H.  Some  Old  Ceilings.  (The  Studio, 
Juni.) 

HEVESI,  L.  Otto.  Wagners  moderne  Kirche.  (Zeit- 
schrift für  bildende  Kunst,  Juni.) 

HOFMANN  VON  WELLENHOF,  V.  Der  Winter- 
palast des  Prinzen  Eugen  von  Savoyen,  jetzt 
k.  k.  Finanzministerium  in  Wien.  40  S.  mit  Abb. 
und  7 Taf.  4°.  Wien,  Hof-  und  Staatsdruckerei. 
Mk.  5-—. 

KAEMMERER.  Die  wichtigsten  Baudenkmäler  der 
Provinz  Posen.  (Blätter  für  Architektur  und  Kunst- 
handwerk, 3.) 

KHNOPFF,  F.  Constantin  Meunier.  (The  Studio,  Juni.) 

KIRCHNER,  Jos.  Die  Wiederherstellung  der  Fassade 
der  alten  Residenz  in  München.  (Deutsche  Bau- 
zeitung, 44.) 

LASSER,  O.  Baron.  Emanuel  Seidl.  (The  Studio,  Juni.) 

— M.  O.  V.  Moderne  Restaurants  und  Warenhäuser. 
(Kunst  und  Handwerk,  9.) 

LINDE.  Vom  ,, Ritter“  in  Heidelberg.  (Deutsche  Bau- 
zeitung, 45.) 

MACKOWSKY,  H.  Das  Redernsche  Palais.  (Kunst 
und  Künstler,  VIII.) 

MASON,  C.  Some  old  english  and  welsh  mansions. 
(The  House  Beautiful,  6.) 

PAULI,  G.  Das  Denkmal  Kaiser  Friedrichs  in  Bremen. 
(Kunst  und  Künstler,  VIII.) 

PERROT,  G.  Praxitele.  Etüde  critique.  In-8  carre,  128  p. 
avec  24  reprod.  hors  texte.  Paris,  Laurens.  1904. 
Les  grands  Artistes;  leur  vie,  leur  ceuvre. 

REYMOND,M.  L’anticaFacciata  delDuomo  di  Firenze. 
(L’arte,  Mai — Juni.) 

SANONER,  G.  Analyse  iconographique  de  la  porte 
St.  Gail  de  l’ancienne  Cathedrale  de  Bäle.  (Revue 
de  l’Art  chretien,  1905,  3). 

— Bas-reliefs  de  la  facade  de  l’eglise  de  St.  Gilles. 
(Revue  de  l’art  chretien,  1905,  i.) 

SCHAEFER,  K.  Das  Rolandstandbild  zu  Bremen.  (Mit- 
teilungen des  Gewerbemuseums  zu  Bremen,  XIX, 
9—10.) 

SCHLICHT,  H.  Moderne  Grabmäler.  78  Entwürfe. 
50  Taf.  gr.  4°.  Leipzig,  Deutscher  Architektur-Ver- 
lag.  M.  20' — . 
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SCHNÜTGEN,  A.  Neuer  Flügelaltar  hochgotischer 
Stilart.  (Zeitschrift  für  christliche  Kunst,  4.) 

SPINDLER,  E.  Wettbewerb : ,, Hotel  Aschinger“.  (Ber- 
liner Architekturwelt,  4.) 

VETTERLEIN,  E.  Zu  unserem  IV.  redaktionellen  Wett- 
bewerb : Entwurf  zu  einem  Grabstein.  (Deutsche 
Kunst  und  Dekoration,  10.) 

WARLICH,  H.  Neuere  Arbeiten  von  Architekt  Anton 
Huber.  (Deutsche  Kunst  und  Dekoration,  10.) 

WEAVER,  L.  Some  english  architectural  Leadwork. 
(The  Burlington  Magazine,  Juli.) 

WITTING,  F.  Kirchenbauten  der  Auvergne.  8°.  59  S. 
Straßburg,  J.  H.  E.  Heitz,  1904.  (Zur  Kunst- 
geschichte des  Auslandes,  28.)  M.  3'5o. 

III.  MALEREI.  LACKMALEREI. 
GLASMALEREI.  MOSAIK 

ALTERDINGER,  J.  Handbuch  für  Theatermalerei  und 
Bühnenbau,  mit  18  Originalzeichnungen.  63  S.  8°. 
München,  A.  Schutzmann.  M.  i’so. 

BEISSEL,  S.  Fra  Giovanni  Angelico  da  Fiesoie,  sein 
Leben  und  seine  Werke.  2.  umgearbeitete  Auflage. 
XII,  128  S.  mit  8g  Abb.  und  5 Taf.  4°.  Freiburg  i.  B. 
Herder.  M.  8'5o. 

BIE,  O.  Handzeichnungen  alter  Meister.  Mit  3 farbigen 
Kunstbeilagen,  12  Vollbildern  in  Tonätzung  und 
mehreren  Vignetten.  8°.  67  S.  Berlin,  Bard,  Mar- 
quardt & Cie.  (1904.)  (Sammlung  illustrierter  Mo- 
nographien, 34.)  M.  i'25. 

CLEMEN  P.  u.  E.  FIRMENICH-RICHARTZ.  Meister- 
werke westdeutscher  Malerei  und  andere  hervor- 
ragende Gemälde  alter  Meister  aus  Privatbesitz  auf 
der  kunsthistorischen  Ausstellung  zu  Düsseldorf 
1904.  XXVIII,  42  S.,  mit  Abb.  und  90  Lichtdr.-Taf. 
Folio.  M.  loo'  — . 

CREMER,  F.  G.  Zur  Ölmaltechnik  der  Alten.  Weitere 
Untersuchungen  über  den  Begriff  der  Ölmalerei. 
XV,  444  S.  gr.  8°.  Düsseldorf,  L.  Voss  & Co.  M.  8. 

CREUTZ,  M.  Dekorative  Malerei.  (Berliner  Architektur- 
welt, 4.) 

DURRIEU,  P.  Decouverte  de  nouvelles  miniatures  de 
Jean  Bourdichon.  (La  Chronique  des  Arts,  21.) 

EISLER,  R.  An  unknown  fresco  work  by  Guido  Reni. 
(The  Burlington  Magazine,  Juli.) 

— • Das  Titelblatt  einer  Sponheimer  Handschrift  von 
1129  im  Stiftsarchiv  von  St.  Paul  im  Lavanttal. 
(Jahrbuch  der  k.  k.  Zentralkommission  N.  F.  II.  2.) 

GAUCKLER,  P.  Un  catalogue  figure  de  la  batellerie 
greco-romaine.  La  Mosaique  d’Althiburus.  Grand 
in-4,  44,  p.  avec  fig.  Paris,  Leroux  1905. 

(Extraits  des  Monuments  et  Memoires  publies  par 
l’Academie  des  inscriptions  et  belles-lettres  t.  12, 
ler  fase.).  — Fondation  Eugene  Piot. 

GERSPACH,  M.  Les  effigies  des  Dominicains.  (Revue 
de  l’art  chretien,  1905,  2.) 

HART  E.,  Japanese  impressionist  artists.  (The  House 
Beautiful,  6.) 


KERN,  G.  J.  Die  Grundzüge  der  linear-perspektivischen 
Darstellung  in  der  Kunst  der  Gebrüder  van  Eyck 
und  ihrer  Schule.  I.  Die  perspektivische  Projektion. 
Mit  3 Zeichnungen  im  Text  und  14  Taf.  V,  37  S. 
8°.  Leipzig,  E.  A.  Seemann.  (1904.)  M.  6- — . 

LETHABY,  W.  R.  The  painted  chamber  at  West- 
minster.  (The  Burlington  Magazine,  Juli.) 

OSBORN,  M.  Edward  Gordon-Craig.  (Deutsche  Kunst 
und  Dekoration,  10.) 

POPP,  J.  Martin  Knoller.  Zur  Erinnerung  an  den  loo. 
Todestag  des  Meisters  1725 — 1804.  Ein  Beitrag 
zur  Kunstgeschichte  des  XVIII.  Jahrhunderts.  (Aus 
Zeitschrift  des  ,, Ferdinandeums.“)  139  S.  mit  i Abb. 
und  38  Taf.  Lex.  8°.  Innsbruck,  Wagner.  M.  5- — . 

RAAFF,  J.  J.  Über  das  Konservieren  von  Gemälden. 
(Die  Kunst  für  Alle,  19.) 

SEMPER,  H.  Über  einige  Werke  tirolischer  Malerei  im 
Pustertal  und  in  Kärnten.  (Jahrbuch  der  k.  k.  Zen- 
tralkommission. N.  F.  II,  2.) 

TIETZE,  H.  Die  typologischen  Bilderkreise  des  Mittel- 
alters in  Österreich.  (Jahrbuch  der  k.  k.  Zentral- 
kommission. N.  F.  II,  2.) 

IV.  TEXTILE  KUNST.  KOSTÜME. 
FESTE  LEDER-  UND  BUCH- 
BINDERARBEITEN ^ 

Anregungen,  Neue,  für  textilen  Flächenschmuck.  24 
Lichtdr.-Taf.  Plauen  i.  V.,  C.  F.  Schulz,  1904.  Fol. 

M.  28.—. 

BARTESCH,  H.  Die  Spitzennäherei.  Mit  86  Abbil- 
dungen. 104  S.  (Grethleins  prakt.  Hausbibliothek, 
5.)  Leipzig,  K.  Grethlein.  M.  i. — 

BECK,  E.  Ecclesiastical  Dress  in  Art.  (The  Burlington 
Magazine,  Juli). 

BLAU,  J.  Die  Spitzenklöppelei  in  Neuern  (Böhmer- 
wald). Mit  4 Fig.-Taf.  und  6 Textabb.  (Aus  ,, Zeit- 
schrift für  österreichische  Volkskunde.“)  16  S. 
Lex.  8°.  Wien,  Gerold  & Co.  M.  i. — . 

DAY,  Lewis  F.  English  Needlework.  (The  Art  Journal, 
Juli.) 

HEJNIC,  O.  Entwurf  einer  Mitra  vom  Ende  des  XV. 
Jahrhunderts  (Jahrbuch  derk.k.  Zentralkommission, 

N.  F.  II,  2.) 

K.  H.  O.  Stickereien  von  Mathilde  und  Else  Huber. 
(Deutsche  Kunst  und  Dekoration,  10.) 

RÜSSEL,  A.  G.  B.  A XVIIth  Century  Wall-paper. 
(The  Burlington  Magazine,  Juli.) 

Spitzen  und  Stickereien.  I.  Band.  30  Lichtdr-.Taf.  Qu. 8° 
Plauen  i.  V.,  C.  F.  Schulz,  1904.  M.  32. — . 

STEINER,  E.  Der  Pergamenteinband.  (Archiv  für 
Buchgewerbe,  6.) 

V.  SCHRIFT.  DRUCK.  GRAPH. 
KÜNSTE 

BAUER,  Fr.  Das  Motiv  im  Akzidenzsatz.  (Archiv  für 
Buchgewerbe,  6.) 
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CHAV ANNES,  E.  Les  Livres  chinois  avant  l’invention 
du  papier.  In  8,  75  p.  Paris,  Imp.  nationale;  lib. 
Leroux.  1905.  (Extrait  du  numero  du  Journal  asia- 
tique  de  janvier-fevrier.) 

HAGELSTANGE,  A.  Jörg  Breu’s  Holzschnitte  im 
Konstanzer  Brevier  von  1516.  (Anzeiger  des  ger- 
manischen Nationalmuseums,  1905,  i.) 

KRUSE,  J.  Das  graphische  Werk  Carl  Larssons. 
(Mitteilungen  der  Gesellschaft  für  vervielfältigende 
Kunst,  1905,  3—4.) 

— Carl  Larsson  als  Maler,  Zeichner  und  Graphiker. 
(Die  Graphischen  Künste,  XXVIII,  3.) 

LEHNER  J.  und  E.  MADER.  Neue  Schriften  und 
Firmenschilder  im  modernen  Stil.  I.  Serie.  60  Taf. 
farbiger  Originalentwürfe.  Wien,  F.  Wolfrum 
(1904).  Fol.  M.  75. — 

LEROI,  P.  La  Gravüre  et  la  Lithographie  au  Grand 
Palais,  en  1905.  (L’Art,  Mai.) 

MACFALL,  H.  Josef  Simpson,  Caricaturist.  (The 
Studio,  Juni.) 

MISSEL  romain  (Nr.  161),  dit  de  Jeanne  d’Arc.  In-i6, 
432  p.  avec  grav.  Tirees  de  principaux  faits  de  la 
vie  de  la  venerable  Jeanne  d’Arc.  Les  grandes 
compositions  et  les  frises  ont  ete  dessinees  par 
Luc  Olivier-Merson ; Giraldon  est  l’auteur  des  en- 
cadrements  du  texte;  la  gravure  a ete  executee  par 
Thevenin  et  Quesnel.  Tours,  imp.  Marne;  libr. 
Marne  et  fils.  (S.  M.) 

Monograms  and  Ciphers.  Designed  by  A.  A.  Turbaque, 
and  other  Members  of  the  Caxton  Studio.  In  7 Divi- 
sions.  Div.  i.  4°.  London,  Caxton  Publishing  Co. 
5S.) 

MORGENSTERN,  Chr.  Des  Märchendichters  Scheere. 
(Kunst  und  Künstler,  III,  8.) 

PAULI,  G.  Barthel  Beham  in  seiner  künstlerischen 
Entwicklung.  (Mitteilungen  der  Gesellschaft  für 
vervielfältigende  Kunst,  1905,  3 — 4.) 

RAMIRO,  E.  Etudes  sur  quelques  artistes  originaux. 
Felicien  Rops.  In  4,  218  p.  avec  grav.  et  plan- 
ches.  Paris,  Pellet;  Fleury. 

SCHULZ,  F.  T.  Die  Originalzeichnung  zum  Holzschnitt 
Hans  Seb.  Beham  B.  149.  (Anzeiger  des  Germa- 
nischen Nationalmuseums,  1905,  i.) 

STRENGELL,  G.,  The  Etchings  of  Count  Louis  Sparre. 
(The  Studio,  Juni.) 

TROST,  A.  Zur  Geschichte  der  Wiener  Ansichten  von 
Schütz,  Ziegler  und  Janscha.  (Mitteilungen  der 
Gesellschaft  für  vervielfältigende  Kunst,  1905,3 — 4). 

VI.  GLAS.  KERAMIK 

BLANCHET,  A.  ,,Les  Vases  ceramiques  ornes  de  la 
Gaule  romaine  (Narbonnaise,  Aquitaine  et  Lyon- 
naise),  par  Josephe  Dechelette,  conservateur  du 
musee  de  Roanne.“  In-8.  13  p.  avec  fig.  Caen,  imp. 
Delesques.  1905.  (Extr.  du  Bull,  monumental.) 

BREBISSON,  R.  de.  Deux  fa'iences  du  musee  archeo- 
logique  du  Mans  (etude  ceramique).  In  8,  16  p. 
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Volksrechten.  (Jahrbuch  der  heraldischen  Gesell- 
schaft „Adler“,  N.  F.,  15.  Bd.,  S.  265.) 

HOSPITAL,  P.  Armoiries  et  Blason.  In-8,  20  p.  Vannes, 
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Mai.) 

GROTTAFERRATA 

Die  Ausstellung  italienisch-byzantinischer  Kunst  in 
Grottaferrata  bei  Rom.  (Kunstchronik,  26.) 

— MUNNOZ,  A.  L’Arte  bizantina  e l’Esposizione  di 
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DIE  NEW- YORKER  KUNSTAUSSTELLUNGEN 
DER  SAISON  1904—1905  b»  VON  KLARA  RUGE- 
NEW-YORK  b» 


|S  kostete  mich  einige  Überlegung,  ehe  ich  mir  klar 
wurde,  wie  ich  die  Überschrift  dieses  Rückblickes 
auf  unsere  Kunstsaison  abfassen  sollte,  die  hier 
im  Frühjahre,  wenn  auf  dem  europäischen  Kon- 
tinente die  großen  Kunstausstellungen  ihre  Tore 
erst  öffnen,  zum  Abschlüsse  gelangt.  Sollte 
ich  ,,die  Saison  1904 — 1905“  schreiben  oder 
1905  allein  stehen  lassen?  Da  ich  der  bedeutend- 
sten Ausstellung,  die  noch  1904  (November  und 
Dezember)  stattfand,  der  ,,  Vergleichenden  Kunst- 
ausstellung europäischer  und  amerikanischer  Ge- 
mälde“ im  Märzhefte  dieser  Zeitschrift  einen  Spezialaufsatz  gewidmet  habe, 
hätte  ich  mich  eigentlich  veranlaßt  fühlen  sollen  ,,1904“  vom  Titel  dieses 
Aufsatzes  zu  streichen.  Auch  der  Hinblick  auf  unsere  Ausstellung  des  ,, Water 
Color  Club“,  die  der  „Vergleichenden  Kunstausstellung“  voranging,  hätte 
diesen  Entschluß  kaum  ins  Wanken  gebracht.  Ebensowenig  hat  mich  die 
Berücksichtigung  der  verschiedenen  Spezialausstellungen  in  den  Kunstsalons 
dazu  bewogen,  denn  vor  Neujahr  ist  uns  in  dieser  Saison  in  ihnen  so 
wenig  besonders  Beachtenswertes  geboten  worden,  daß  es  füglich  in  einem 
Berichte  für  ein  ausländisches  Kunstblatt  ausgelassen  werden  konnte. 

Nein  — ich  muß  gestehen  — nichts  von  dem,  was  gewesen  ist,  hat 
mich  zu  der  Aufnahme  des  ,,1904“  in  die  Überschrift  veranlaßt,  sondern  nur 
die  Rücksicht  auf  das,  was  vielleicht  kommen  könnte!  Natürlich  nicht  mehr 
im  Jahre  1904,  wohl  aber  im  Herbste  1905,  für  den  man  schon  von  allerlei 
Plänen  für  eine  weitere  und  vergrößerte  vergleichende  Kunstausstellung 
munkelt  und  sonst  von  allerlei  großen  Dingen,  von  denen  sich  freilich  nicht 
alle  realisieren  werden.  Aber  wenn  auch  manches,  vielleicht  alles  ungeschehen 
bleibt:  Sobald  ich  von  der  Saison  1905  sprechen  würde,  begriff  ich  den  nächsten 
Winter  bis  Neujahr  mit  ein,  deshalb  blieb  ich  lieber  bei  dem  gewohnten  Titel 
einer  vom  Herbst  bis  ins  Frühjahr  währenden  Saison  und  nannte  diesen  Be- 
richt denjenigen  von  1904 — 1905,  wenn  auch  die  Einschränkung  gemacht 
werden  muß,  daß  die  Saison  uns  bis  Neujahr  außer  der  separat  besprochenen 
,, Vergleichenden  Kunstausstellung“  wenig  Erwähnenswertes  gebracht  hat. 

Es  ist  aber  nur  gerecht,  auch  zu  konstatieren,  daß,  trotzdem  die  Aus- 
stellung des  New-Yorker ,, Water  Color  Cluh“  wohl  Gutes,  aber  nichts  Hervor- 
ragendes brachte,  sich  doch  zum  ersten  Mal  der  Fall  ereignete,  daß  die 
früher  zu  den  bedeutendsten  Ausstellungen  zählende  Ausstellung  der  New- 
Yorker  ,, Water  Color  Society“  von  ihr  übertroffen  wurde.  Diese  ist  dieses 
Jahr  plötzlich  zu  einer  kleinen  Privatausstellung  in  den  Räumen  des 
„National  Arts  Club“  herabgesunken,  allwo  im  ersten  Frühjahr  nicht  einmal 
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Frank  de  Haven,  Abendstern 

hundert  Bilder  zu  sehen  waren  und  zu  der  das  weitere  Publikum  eigentlich 
keinen  Zutritt  hatte,  sondern  die  als  ,, Privatissimum“  behandelt  wurde,  wohl 
im  Einklang  mit  dem  exklusiven  Charakter  des  Klubs,  in  dessen  Räumen 
sie  abgehalten  wurde.  Nur  wer  eingeführt  und  eingeladen  wurde,  durfte  die 
Ausstellung  besichtigen.  Sie  enthielt  natürlich  bemerkenswerte  Bilder,  wie 
zum  Beispiel  das  Bild  der  Trinitykirche  in  New -York,  umgeben  von 
hohen  Geschäftsgebäuden,  beweist,  in  welchem  C.  C.  Cooper  wieder  gezeigt 
hat,  daß  er  für  das  Charakteristische  unserer  Hauptstadt  ein  feines  Auge  besitzt 
und  daß  er  deren  Eigentümlichkeiten,  selbst  Häßlichkeiten  durch  einen 
atmosphärischen  Schleier  sieht,  sie  in  passende  Perspektive  rückt  und  solcher 
Art  zu  interessanten  Bildern  gestaltet.  Auch  andere  Künstler  hatten  neue 
Beweise  ihrer  Kunst  in  Wasserfarben  gesandt,  aber  doch  sah  es  sich  an, 
wenn  man  die  dieswinterliche  Miniaturausgabe  der  Ausstellung  unserer 
,, Water  Color  Society“  mit  ihren  Vorgängerinnen  verglich,  welche  über  ein 
halbes  Tausend  Nummern  zählten  und  in  höchst  geschmackvoller  Anord- 
nung die  ganzen  Räume  des  alten  Academy-Gebäudes  einnahmen,  das  vor 
wenigen  Jahren  den  günstigen  Offerten  einer  Bank  zum  Opfer  gefallen  ist 
und  noch  nicht  ersetzt  wurde,  als  sei  unsere  Kunst  in  Wasserfarben  furcht- 
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bar  im  Rückgänge  begriffen.  Dennoch  glaube  ich  dies  mit  gutem  Gewissen 
verneinen  zu  dürfen.  Es  ist  die  leidige  Wohnungsfrage,  welche  so  bedrückend 
auf  der  ,,  Water  Color  Society“  lastet.  Sie  ist  seit  dem  Verkaufe  des  Academy- 
Gebäudes  faktisch  obdachlos. 

Man  hat  ein  Jahr  im  ,, Waldorf- Astoria  Hotel“  sehr  schlecht  beleuch- 
tete Räume  teuer  bezahlt,  die  darauffolgenden  Jahre  noch  teurer  diejenigen 
der ,, American  Arts  Association“,  welche  aber  eigentlich  keine  ,, Association“ 
ist,  sondern  ein  Privatunternehmen  und  elegante  Räume  zu  hohen 
Preisen  an  Künstler  und  Kunstvereine,  besonders  auch  für  Kunstauktionen 
vermietet.  Nun  ist  man  dies  Jahr  zu  dem  Entschlüsse  gelangt,  solche 
Ausgaben  nicht  wieder  zu  wagen  und  hat  die  Einladung  des  ,, National  Arts 
Club“  angenommen  und  die  Ausstellung  im  Einklänge  mit  dessen  beschränkten 
Räumlichkeiten  auf  das  knappeste  beschnitten. 

Dieser  Mangel  an  passenden  Ausstellungsräumlichkeiten  lastet  furchtbar 
schwer  auf  der  amerikanischen  Kunst,  die  gar  nicht  in  den  Stand  gesetzt 
wird,  zu  zeigen,  was  sie  leistet,  da  oft  ihre  besten  Meister,  am  häufigsten 
aber  natürlich  die  aufstrebenden  Talente  daran  gehindert  werden,  ihre  Werke 
auszustellen.  Es  nehmen  weder  die  Staaten  in  Kunstangelegenheiten  eine 
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andere  als  die  bisherige 
ablehnende  Haltung  ein, 
noch  auch  hat  sich  der 
Millionär  gefunden,  der  in 
größerem  Maße  für  Kunst- 
zwecke dedizieren  würde. 

Naturgemäß  strömen 
gerade  hier  in  New -York 
die  meisten  amerikanischen 
Bilder  und  deren  Schöpfer 
zusammen  und  doch  sind 
wir  mit  Ausstellungslokali- 
täten schlechter  daran  als 
zum  Beispiel  Philadelphia, 
für  welche  Stadt  größere 
Donationen  von  Kunstlieb- 
habern stattgefunden  haben. 

Die  allerdings  mit  gro- 
ßen Kosten  verbundenen 
Einzelausstellungen  in  den 
Salons  der  fünften  Avenue 
wachsen  daher  immer  mehr 
empor,  aber  nur  der  von 
Haus  aus  wohlhabende  oder 
schon  ziemlich  hoch  auf  der 
Staffel  emporgeklommene 
Künstler  kann  sich  eben  eine 
solche  ,,one  man  Exhibi- 
tion“ leisten.  Unter  einem 
Budget  von  looo  Dollars 
kommt  er  dabei  kaum  weg. 
Die  ,, Academy“  hielt 
j.  H.  Fry,  Ophelia  dies  Jahr  wieder  ihre  Jahres- 

ausstellung in  den  Räumen 
der  ,, Society  of  American  Artists“,  ihrer  jüngeren  Rivalin  ab,  die  infolge 
einer  Vanderbiltschen  Donation  im  Verein  mit  der  ,,Architectural  League“ 
und  der  ,,Art  Students  League“  ein  Gebäude  besitzt,  das  sich  aber  auch 
schon  als  viel  zu  klein  erweist.  Für  die  Ausstellung  der  ,, Society  of  American 
Artists“  wurden  über  1500  hervorragend  gute  Bilder  aus  allen  Teilen  der 
Vereinigten  Staaten  eingesandt  und  die  Jury  sandte  ein  Schreiben  an  die 
Presse,  in  dem  sie  erklärte,  daß  ihr  das  Walten  ihres  Amtes  ungewöhnlich 
schwer  geworden  sei,  denn  es  sei  bei  der  Fülle  künstlerisch  wertvoller  Ein- 
sendungen ganz  unmöglich  gewesen,  die  Rücksendung  solcher  Gemälde 
zu  verhindern,  die  von  Rechtswegen  unbedingt  verdient  hätten,  ausgestellt 
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ZU  werden.  Daß  man  bei  diesem  Stand  der  Dinge  nach  den  Ausstellungen 
unserer  Kunstgesellschaften  kein  klares  Urteil  über  amerikanische  Kunst- 
leistungen zu  fällen  berechtigt  ist,  leuchtet  wohl  ein! 

Die  Ausstellung  der  ,, Academy“,  welche,  wie  alljährlich,  seit  die  Gesell- 
schaft über  kein  eigenes  Gebäude  verfügt,  schon  im  Jänner  stattfand,  trug 
kein  von  ihren  letzten  Vorgängerinnen  wesentlich  verschiedenes  Gepräge. 
In  der  Landschaft  waren  es  auch  diesmal  die  Vertreter  der  amerikanischen 
,, tonal  school“  — der  amerikanischen  Nachfolger  der  Barbizonisten  — die 
ganz  besonders  günstig  hervortraten.  Gleich  am  Eingang  fesselten  zwei  der 
jüngeren  Maler  dieser  Richtung,  Frank  de  Haven  und  Albert  L.  Groll.  Auch 
George  Iness  der  Jüngere,  Henry  K.Poore,  Arthur  Parton,  Leonard  Ochtman, 
Wm.  H.  Howe,  Reynolds  Beal,  Walter  Palmer,  W.  H.  Foote,  die  zu  unseren 
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besten  Landschaftern  in  der  Stimmungsmalerei  gehören,  in  die  George 
Iness  jun.  auch  Hirten  und  Tiere  als  Träger  der  Stimmung  mit  einführt, 
begegneten  uns  gleich  im  Eingangssaale.  Hier  hing  auch  das  Bild,  dem 
dies  Jahr  der  Preis  für  die  beste  figurale  Komposition  verliehen  worden 
war:  die  Loreley  von  Childe  Hassam.  Mit  vollem  Recht  genießt  dieser 
Maler  eine  erste  führende  Stellung  unter  unserer  Künstlerschaft,  und  ich 
habe  ihn  auch  in  diesen  Blättern  als  unsern  bedeutendsten  Impressionisten 
geschildert  (Oktoberheft  1903).  Aber  er  hat  sich  bis  jetzt  entweder  die 
amerikanische  Landschaft  ausgesucht  und  mit  spitzem  Pinsel,  aber  einer 
die  Monetsche  Schule  verratenden  Beobachtung  der  Atmosphäre,  ihre 
Reize  gezeigt,  wie  sie  ein  Freilich tler  sieht,  oder  aber  er  hat  Frauengestalten, 
moderne,  ,,chike“  Amerikanerinnen,  getaucht  ins  Sonnenlicht  oder  auch  in 
den  Duft  eines  Nebel-  und  Regentages  in  seine  Landschaft  gesetzt.  Nun 
plötzlich  kommt  er  mit  einem  weiblichen  Akt,  den  er  ,, Loreley“  tauft  und 
der  trotz  aller  meisterlichen  Technik  doch  verrät,  daß  die  Figur  selbst  noch 
Studie  ist,  zum  Zweck,  ein  bisher  von  dem  Künstler  unbetretenes  Feld  auch  sein 
Eigen  zu  machen.  Wir  möchten  es  daher  bezweifeln,  daß  die  ,, Loreley“  Childe 
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Hassams  wirklich  den  Preis  gewonnen  hat,  sondern  glauben  vielmehr,  daß 
das  im  übrigen  gerechte  Prestige  für  den  Meister,  auch  sofort  dieser  neuesten 
Schöpfung  desselben  auf  einem  für  ihn  neuen  Gebiete  ihm  zum  Siege  ver- 
halt. Man  soll  sehr  geschwankt  haben,  ob  der  Preis  nicht  John  Hennings 
Fry  für  seine  „Undine“  zuerkannt  werden  sollte,  und  da  Fry  sein  ureigenstes 
Gebiet  in  der  weiblichen  Idealfigur  findet,  welches  er  sowohl  in  Komposition 
als  auch  in  Farbe  und  Zeichnung  völlig  meistert,  so  war  dieses  Schwanken 
sehr  berechtigt. 

Unter  die  wenigen  Preise,  die  hierzulande  den  Künstlern  verliehen 
werden,  gehören  ferner  die  drei  Hallgartenpreise,  die  den  besten  Bildern,  von 
Malern  unter  35  Jahren  ausgeführt,  zugeteilt  werden.  Der  erste  ward  F.  Luis 
Mora  für  sein  Gemälde  ,,Der  Brief“  verliehen.  Mora  verfügt  über  eine  sehr 
reiche  und  warme  Palette  und  seine  Farbenskala  sowie  die  Komposition, 
die  Vorliebe  für  prononziert  südliche  Modelle  verraten  seine  spanische 
Abkunft.  Er  ist  eines  der  jungen  Talente,  die  hier  immer  mehr  in  den 
Vordergrund  treten. 

Der  zweite  Preis  wurde  Gustav  Wiegand,  einem  Landschafter  deutscher 
Abkunft  — Bruder  des  deutschen  dramatischen  Schriftstellers  — für  einen 
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poetisch  empfundenen  „Mond- 
aufgang im  Frühling“  zuerkannt. 

Der  dritte  im  Bunde  war  M. 
Petersen,  dessen  „Neugierige“ 
ebenfalls  belohnt  wurden. 

Als  bestes  Landschaftsbild, 
das  dem  Maler  die  von  George 
Iness  dem  Jüngeren  zum  An- 
denken an  seinen  verstorbenen 
Vater,  den  bis  jetzt  noch  uner- 
reichten großenLandschafter,  ge- 
stiftete Medaille  eintrug,  ward 
,,Das  Tal“  von  Edward  Gaz  an- 
erkannt. 

Es  waren  gerade  im  land- 
schaftlichen Fache  wieder  so  viel 
gute  Bilder  vorhanden,  daß  es 
wirklich  kaum  zu  entscheiden  ist, 
ob  das  etwas  trocken  und  flach 
wirkende,  aber  technisch  sehr 
vorzüglich  gemalte  Bild  den  Preis 
verdiente.  Es  ist  in  dem  Falle 
geradezu  Geschmacksache.  Als 
bestes  Porträt  ward  Thomas 
Eakins,  eines  Philadelphiaer  Ma- 
lers, Bildnis  des  Professors  Leslie 
W.  Miller  auserkoren,  um  demselben  den  von  Thomas  R.  Prostor  verliehenen 
Preis  zu  verleihen.  Wenn  man,  so  widersinnig  es  klingen  mag,  der  Ansicht 
ist,  daß  ein  Porträt  dann  am  besten  ist,  wenn  es  nicht  als  solches  wirkt,  so 
verdient  Eakins  Bildnis  des  Professors  Miller  jedenfalls  den  Preis,  das  heißt, 
die  Gestalt  steht  mit  solcher  Nonchalance  da,  die  Hand  steckt  in  der  Tasche, 
die  Kleider  sind  getragen,  die  Figur  hat  sie  sich  zurechtgezogen,  die  Beleuch- 
tung fällt  durchaus  nicht  prätentiös  auf  den  Abkonterfeiten,  sondern  eine 
matte,  aber  stimmungsvolle  Tönung  herrscht  vor.  Kurzum  der  Professor 
sieht  absolut  nicht  aus,  als  stünde  er  da,  um  gemalt  zu  werden,  sondern  der 
Mann  mit  dem  geistvollen  Kopf,  den  er  von  einem  Blatt  Papier  zum  Be- 
schauer erhebt,  macht  den  Eindruck  einer  fein  beobachteten  Charakterstudie. 
Da  ist  nichts  von  Pose,  und  gerade  deshalb  ist  es  entschieden  ein  gutes  Porträt. 

An  trefflichen  Marinen  zeigte  auch  diese  Ausstellung  m.anches.  Vor 
allem  ist  auch  hier  wieder  ein  „Junger“  zu  erwähnen,  Paul  Doughterly, 
dessen  tief  gestimmte,  mit  sehr  kräftigem  Pinsel  behandelte  Ozeanbilder  in 
der  ,, Academy“  und  auch  in  einer  Spezialausstellung  im  ,,Salmagundi  Club“ 
ihn  als  einen  der  Kommenden  dokumentierten,  von  denen  wir  in  den  nächsten 
Jahren  noch  viel  zu  sehen  und  zu  sagen  haben  werden. 
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Ferner  war  W.  T.  Ri- 
chards, unser  wohlbekannter 
Marinemaler,  wieder  günstig 
vertreten.  Sein  Ozean  schil- 
lert in  grün-weißem  Gischt, 
die  hohen  Wellenhäupter  der 
Küste  zeigend.  Doughterly 
wählt  sich  die  tiefblaue  Flut 
der  hohen  See. 

Als  größtes  Komposi- 
tionsbild fiel  Henry  Moslers 
„Das  Schmieden  des  Kreu- 
zes“ auf,  eine  Schmiede- 
werkstatt aus  der  Zeit  der 
Puritaner  darstellend.  Ein 
Bild  voll  Leben,  in  dem  die 
kräftigen  Schmiedegesellen, 
welche  in  der  Mitte  des  Bil- 
des das  Kreuz  zurechthäm- 
mern, mit  den  friedvollen, 
ruhigen  Puritanermägdelein 
in  ihrer  grauweißen  Tracht, 
die  neugierig  zur  Tür  herein- 
blicken, kontrastieren.  Auch 
seien  noch  R.  Swain  Giffords  Heide-  und  Dünenbilder  speziell  erwähnt.  Diese 
sehr  fein  gestimmten  und  beobachteten  Gemälde  werden  wir  fürderhin  ent- 
behren müssen.  Die  Ausstellung  der ,, Society  of  American  Artists“  schmückten 
auch  noch  mehrere  derselben,  aber  während  sie  im  Frühling  geöffnet  war, 
wurde  der  Maler,  der  noch  im  besten  Alter  stand,  plötzlich  dahingerafft  und 
wir  besitzen  nun  einen  weniger,  der  aus  der  amerikanischen  Natur  feine,  echt 
empfundene  Stimmungen  mit  kraftvollem  Pinsel  herauszulösen  verstand. 

Die  Ausstellung  der  ,, Society  of  American  Artists“  stand  als  Ganzes  sehr 
hoch.  Es  ist  zu  bedauern,  daß  so  viele,  wie  die  Jury  sagt,  vorzügliche  Bilder 
zurückgewiesen  werden  mußten,  denn  da  schon  jetzt  diese  Ausstellung  von 
keiner  der  früheren  Jahresausstellungen  übertroffen  wurde,  so  hätte  sie  uns, 
wenn  wirklich  Alles  hätte  gezeigt  werden  können,  was  an  hervorragenden 
Bildern  gesandt  wurde,  ein  Gesamtbild  zeitgenössischen  amerikanischen 
Kunstschaffens  bieten  müssen,  wie  wir  es  noch  nie  in  unseren  Mauern  be- 
herbergt haben. 

Unter  den  ausgestellten  Bildern  waren  Landschaft  und  Figuren  ziemlich 
gleichmäßig  vertreten.  Vielleicht  war  sogar  diesmal  eine  Überzahl  guter 
figuralischer  Werke  gewählt  worden. 

Trotzdem  also  das  Figurenbild  bedeutsam  in  den  Vordergrund  ameri- 
kanischer Kunst  gerückt  schien,  so  hat  man  doch  mit  der  Verleihung  des 
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Carnegie-Preises  an  Louis 
Loeb  für  seine  Landschaft 
„Der  Morgen“  gleichsam 
dokumentiert,  daß  die  Haupt- 
stärke amerikanischer  Kunst 
noch  immer  auf  landschaft- 
lichem Gebiet  liegt,  denn  der 
Carnegie-Preis  ist  für  das 
verdienstvollste  Ölgemälde 
auf  der  ganzen  Ausstellung 
bestimmt.  Das  Bild  zeigt  des 
Künstlers  schmelzvolle  Mal- 
weise in  hoher  Vollendung. 
Den  Webb-Preis,  der  aus- 
drücklich für  das  beste  Land- 
schaftsbild bestimmt  wurde, 
verlieh  man  an  Emil  Carlsen 
für  sein  Gemälde  ,, Nacht“, 
ein  Motiv  aus  Old  Windham 
in  den  Catskillbergen.  Das  Gemälde  ist  von  grandioser  Wirkung,  fast  ein 
wenig  ans  Sensationell-Effekthaschende  streifend.  Jedenfalls  sind  die  Grenzen 
der  Stimmungsmalerei  damit  erreicht.  Und  auch  der  ,,Shaw  Memorial-Preis“ 
für  das  beste  von  einer  Frau  gemalte  Bild  wurde  einer  Landschaft  verliehen, 
Charlotte  B.  Coman  empfing  ihn  für  ihr  recht  fein  gestimmtes  Bild 
„Septembermorgen“. 

Im  großen  ganzen  sind  die  Maler,  welche  auf  der  Ausstellung  der 
,, Society  of  American  Artists“  sich  ausgezeichnet  haben,  solche,  denen  man 
auch aufder „Academy“ begegnete,  nur  scheinen diemeistenihrebedeutendsten 
Werke  für  die  Ausstellung  der  ,, Society“  aufgespart  zu  haben.  Ein  prinzi- 
piellerUnterschied  besteht  — wie  ich  schon  letztes  Jahr  erklärte — ^ nicht  mehr 
zwischen  den  „Alten“  und  den  ,, Jungen“,  von  denen  die  einen  sich  verjüngt 
haben,  die  andern  älter  geworden  sind.  Der  Grund,  daß  man  sich  nicht  wirk- 
lich vereinigt,  da  doch  die  meisten  der  Künstler  beide  Ausstellungen  beschicken 
und  sehr  viele  beiden  Gesellschaften  angehören,  ist  vor  allem  in  den  schon 
besprochenen  Raumverhältnissen  zu  suchen.  Eine  vereinigte  Ausstellung 
könnte  bei  dem  Mangel  an  größeren  Ausstellungslokalitäten  auch  im  ganzen 
nur  höchstens  fünfhundert  Bilder  zeigen,  während  wir  so  doch  wenigstens 
etwa  tausend  zu  sehen  bekommen.  Auch  ist  die  Jury  der  „Society  of  American 
Artists“  doch  immerhin  auch  jetzt  aus  minder  konservativen  Elementen  zu- 
sammengesetzt als  diejenige  der  ,, Academy“. 

Auch  in  der  Ausstellung  der  ,, American  Artists“  fielen  De  Hävens  so 
kraftvolle  und  dabei  so  tief  empfundene  und  mit  souveräner  Technik  gemalte 
Seebilder  sofort  auf  und  auch  H.  R.  Poores  zarte  Morgenstimmungen.  Beson- 
ders in  den  Vordergrund  treten  neuerdings  die  Landschaften  von  Henry  Dearth, 
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die  meisterliche  Linienführung  und  große 
Farbenpracht  zeigen.  Rusell  Green,  Van  Laer, 

Iness,  Walter  Palmer,  Ben  Fester,  Walter 
Clark,  alle  mehr  oder  weniger  zur  „tonal 
School“  neigend,  standen  auch  zuvorderst  im 
Landschaftlichen.  Sehr  viel  Aufmerksamkeit 
erregten  die  Arbeiten  des  jungen  Jonas  Lie, 
auf  den  ich  bezüglich  seiner  Spezialausstellung 
zurückkomme.  Im  Figuralischen  war  es  John 
W.  Alexander,  der  sofort  die  Aufmerksam- 
keit auf  sich  zog  durch  eine  in  Linien  und 
Komposition  eigenartige  Frauengestalt.  Seine 
Porträte  wirken  nicht  sehr  individuell,  son- 
dern mehr  dekorativ.  Auch  die  Farbenskala 
ist  eine  den  dekorativen  Zwecken  angemes- 
sene. Robert  Henris  spanische  Tänzerin  im 
hochroten  Gewand  wirkte  frappierend  und 
auch  seine  anderen  Gemälde,  obgleich  alle 
sehr  verschiedenen  Sphären  angehörig  — das 
eine  das  Porträt  des  Millionärs  F.  Ambrose 
Clark,  ein  anderes  das  Bildnis  eines  klug 
aussehenden  Negers  — zeigen  Henri  als  einen 
jungen  Meister,  dessen  Gestalten  von  künst- 
lerischer Empfindung  durchglüht  sind.  Eine 
starke  Künstlerpersönlichkeit  tut  sich  in  jedem 
kund  und  sie  wirken  daher  originell.  An 
Zartheit  der  feinen  Individualisierung  im 
Porträt  steht  wieder  Alphonse  Jongers  voran.  Sehr  gedankenvolle  Bilder 
liefert  Glackens,  nur  sind  seine  Farben  etwas  düster,  aber  in  der  kraftvollen 
Unmittelbarkeit  gemahnen  sie  manchmal  an  Frans  Hals.  Ein  anderer  der 
Jungen,  die  ihre  eigenen  Wege  gehen,  ist  George  Luks.  Sein  tanzendes 
Kinderpaar  ist  so  von  Lust  und  Licht  erfüllt,  daß  es  einem  wohl  wird. 
Holländischer  Einfluß  ist  in  der  Behandlung  sichtbar.  Blommers  scheint  Luks 
nahe  zu  stehen,  aber  seine  Farbe  ist  frischer.  Warren  B.  Davis  brachte 
Naturallegorien  von  subtilem  Reiz,  Frank  Vincent  Dumond  glutvolle, 
poetische  Darstellungen  und  auch  hier  wieder  in  erster  Reihe  sind  John 
Hennings  Frys  Frauengestalten  aus  Mythen  und  Sagen  zu  nennen.  Eine 
keusche  Anmut  mit  edler  Formengebung  gepaart,  ist  ihnen  eigen,  die 
Farben  sind  nie  grell,  aber  stets  reich  und  harmonisch.  Der  Eindruck 
ruhiger  Harmonie,  bewirkt  durch  das  Ebenmaß  in  Zeichnung,  Farbe 
und  Komposition,  der  Frys  Schöpfungen  auszeichnet,  ist  stets  vorherr- 
schend. Meritt  William  Chase,  der  Kinder  in  ungemein  großzügiger 
Weise  darstellt,  das  Selbständige,  ich  möchte  sagen  Selbstverständliche 
amerikanischer  Jugend  so  trefflich  charakterisierend,  hat  auch  für  diese 
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letzte  Ausstellung  mehrere  Bilder  geliefert, 
die  aber  trotz  ihrer  saftigen  Technik  und 
atmosphärischen  Wirkung  vielleicht  doch 
noch  durch  desselben  Meisters  Stilleben 
übertroffen  werden. 

An  Skulpturen  war  keine  der  Winter- 
ausstellungen dieses  Jahres  sehr  reich,  eine 
spezielle  Skulpturenausstellung  gab  es  gar 
nicht.  Immerhin  hat  auch  in  dieser  Beziehung 
die,, Society  of  American  Artists“  am  meisten 
geboten.  John  Gelert,  Anna  Hyalt,  Augustus 
Lukeman,  vor  allem  aber  Isidor  Konti  mit 
seiner  Brunnengruppe  verdienen  Erwähnung. 
Isidor  Konti,  dessen  KunstRenaissance-Ideale 
verrät,  aber  doch  von  moderner  Gefühlsweise 
durchdrungen  ist,  hat  in  einer  Fontaine 
eine  Frauen-  und  eine  Kindergestalt  zu  har- 
monischer Gruppe  vereinigt  und  damit  viel- 
leicht unter  allen  seinen  Werken  das  vollen- 
detste geleistet.  Es  sei  auch  noch  nachzu- 
tragen, daß  ihm  in  St.  Louis  die  goldene 
Medaille  verliehen  ward,  in  Anerkennung 
seiner  alle  andern  dort  ausgestellten  amerika- 
nischen Skulpturen  überragenden  Arbeiten. 
Die  große  skulpturelle  Produktion  für  die 
Weltausstellung  ist  übrigens  Schuld  an  der  Sterilität  dieses  Winters  im 
bildnerischen  Bereiche.  Voriges  Jahr  standen  schon  alle  Winterausstellungen 
im  Zeichen  der  Skulpturen  für  St.  Louis. 

An  Gemäldeausstellungen  war  um  so  weniger  ein  Mangel.  Aber  unter 
den  vielen  Ausstellungen  von  Klubs  und  einzelnen  oder  Gruppen  von  Malern 
können  hier  doch  nur  wenige  in  Betracht  kommen,  da  ein  Aufzählen  zweck- 
los ist  und  nähere  Besprechung  der  allwöchentlich  wechselnden  Kunst- 
ereignisse ja  nur  in  besonders  interessanten  Fällen  möglich  ist.  Nur  die  Mit- 
glieder als  Aussteller  einbeziehend  und  daher  einen  mehr  privaten  Charakter 
tragend  als  die  vorgenannten  Ausstellungen,  sind  diejenigen  des  „Salma- 
gundi  Club“.  Die  Ausstellung  von  Ölgemälden  der  Mitglieder  bildet  hier  nicht 
den  Glanzpunkt,  denn  es  befinden  sich  unter  den  Mitgliedern  verschiedene, 
die  mit  ihrer  Malweise  und  Auffassung  in  sehr  veralteten  Bahnen  wandeln 
und  sich  dem  Aufschwünge  der  amerikanischen  Kunst  fernhalten.  Bei  weitem 
besser  ist  die  Ausstellung  von  Bildern  und  Skizzen  in  Schwarz  und  Weiß. 
Hier  beteiligen  sich  stets  die  jüngeren  Mitglieder,  von  denen  viele  für  Illu- 
stration arbeiten.  Aber  den  Höhepunkt  bildete  diesen  Winter  eine  Spezial- 
ausstellung von  einer  Gruppe  jüngerer  Maler.  Daran  beteiligt  waren  Gifford 
Beal,  Emil  Carlsen,  Paul  Doughterly,  Robert  D.  Gauley,  Albert  L.  Groll, 
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Charles  W.  Hawthorne,  Frederick 
Ballard  Williams.  Jeder  dieser  Maler 
hat  etwas  besonderes  zu  sagen  und 
doch  formten  ihre  Werke  ein  wohl- 
tuendes Ganzes. 

Charles  W.  Hawthornes  sehr 
kraftvolle,  altholländisch  gestimmte 
Gestalten  kontrastierten  wohltuend 
gegen  die  Stimmungslandschaften 
und  zarter  gehaltenen  figuralischen 
Werke  der  andern.  Williams,  so- 
wohl landschaftlich  als  figuralisch, 
fiel  sehr  günstig  auf.  In  meinem  Auf- 
satz über  die  vergleichende  Kunst- 
ausstellung (März  1905)  war  eine 
Landschaft  Williams  veröffentlicht, 
er  war  einer  der  wenigen  Jungen,  die 
in  jener  Ausstellung  Aufnahme 
fanden.  Doughterlys  ähnliche  Stim- 
mungen mit  noch  kraftvollerer  Be- 
handlung vereinigende  Marinen  er- 
wähnte ich  schon  oben. 

Eine  neue  Galerie,  die  sich 
schlechtweg  ,,New-Gallery“  nennt, 
ist  auch  diesen  Winter  eröffnet  wor- 
den und  soll  eine  Stätte  mehr  bilden, 
wo  amerikanische  Meister  gezeigt 
werden.  Ihre  Eröifnungsausstellun- 
gen  waren  recht  gelungen.  Beson- 
ders sind  die  Bilder  von  Jonas  Lie 
und  Van  Perrine  hervorzuheben. 

Jonas  Lie  ist  ein  Neffe  des  nordischen  Schriftstellers  gleichen  Namens. 
Die  norwegische  Abstammung  ist  auch  in  der  Wahl  seiner  Stoffe  sicht- 
bar, aber  die  Behandlung  ist  ganz  eigenartig.  Überhaupt  erklärt  Lie,  seine 
ganze  Beeinflussung  und  Ausbildung  Amerika  zu  verdanken,  wo  er  auf- 
gewachsen ist.  Aber  auch  hier  lehnt  er  sich  an  keine  Schule  an,  sondern 
gibt  die  Eindrücke  der  Natur,  den  Charakter  derselben,  wie  er  ihn 
empfindet,  wieder.  Einige  Blumen,  die  aus  dem  Schnee  herauswachsen, 
düstere  Abendhimmel,  ein  Zug  wandernder  Zigeuner,  die  mit  den  dunkeln, 
wandelnden  Wolken  zu  harmonieren  scheinen,  diese  und  ähnliche  Motive 
sind  es,  welche  ihn  sympathisch  berühren  und  die  er  mit  raschen 
kräftigen  Pinselzügen  hinwirft.  Van  Perrine  ist  ihm  in  der  Behand- 
lung etwas  ähnlich,  aber  er  wählt  sich  seine  Stoffe  ausschließlich  von  den 
Pallisaden,  dem  Felsenhöhenzug  am  Jerseyufer  des  Hudson,  gegen- 


C.  J.  Barnhorn,  Wandbrunnen  aus  der  Rockwood 
Pottery  Co.  in  Cincinnati 


468 


über  von  New-York,  wo 
er  lebt  und  schafft.  Er 
läßt  sich  mit  Vorliebe  der 
Maler  der  Pallisaden 
nennen.  Perrine  hat  sich 
vom  Maurer  zum  Maler 
von  Bedeutung  empor- 
gearbeitet und  hat  heute 
das  30.  Jahr  noch  wenig 
überschritten. 

Noch  sei  der  Aus- 
stellung der  „Ten  Ameri- 
can Artists“,  der  zehn 
amerikanischen  Impres- 
sionisten, die  wie  alljähr- 
lich eine  eigene  Ausstel- 
lung veranstalteten,  ge- 
dacht. Sie  sind  heute 
zusammengeschrumpft 
auf  acht,  haben  aber  den 
Namen  beibehalten  unter 
dem  sie  ,,sezessionier- 
ten“.  Frank  W.  Benson, 
Joseph  de  Camp,  T.  W. 
Dewing,  Childe  Hassam, 
Willard  L.  Metchalf,  Ro- 
bert Reid,  Edmund  C. 
Tarbell,  J.  Alden  Weir 

Mac  Donald,  Wandbrunnen  aus  der  Rockwood  Pottery  Co.  in  Cincinnati  IVlitglieder.  Ihre 

Ausstellung  war  dies  Jahr 

eine  recht  erfreuliche.  In  ihnen  ist  derjenige  Teil  der  amerikanischen  Impres- 
sionisten verkörpert,  denen  diese  Ausdrucksweise  ihrer  Kunst  wirklich 
kongenial  ist  und  die  ihr  treu  geblieben  sind,  als  der  Impressionismus  hier 
aufhörte,  Mode  zu  sein. 

Die  Miniaturmaler  hielten  auch  wieder  eine  Spezialausstellung  ihrer 
Gesellschaft  ab  und  brachten  gute  Erzeugnisse  ihrer  Kunst,  die  hier  sehr  in 
Ansehen  steht  und  jetzt  von  dem  Miniaturporträt  zum  Miniaturbilde  sich 
entwickelt.  Es  werden  immer  mehr  Arbeiten  gezeigt,  die  nicht  nur  Konterfeis, 
sondern  richtige  kleine  Gemälde  sind,  in  denen  Landschaft,  Umgebung  und 
Kostüme  eine  so  wichtige  Rolle  wie  die  Ähnlichkeit  spielen,  ja  diese  oft  gar 
nicht  in  Betracht  kommt,  da  die  Bilder  als  Studien  angeführt  werden.  In 
Knoedlers  Kunstsalon,  wo  diese  Ausstellung  stattfand,  waren  auch  ver- 
schiedene Gemälde  von  George  Elmar  Browne  ausgestellt,  einem  jungen 
Amerikaner,  dessen  sehr  stimmungsvolle  und  dabei  mit  großer  Verve  gemalte 
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Bilder  ihn  rasch  in 
den  V ordergrund  ge- 
rückt haben.  Er  weilt 
für  ein  Jahr  in  Paris, 
hat  aber  doch  bei 
Knoedler  mehrere 
Gemälde  gezeigt  und 
war  außerdem  in 
verschiedenen  Aus- 
stellungenvertreten. 

Von  ausländischen 
Malern,  die  hier 
Gastrollen  geben, 
war  J.  J.  Shannon 
aus  London  für  hier 
ein  Neuling  und 
zwar  einer,  der  mit 
seinen  so  sehr  aus- 
drucksvollen Porträ- 
ten von  großer  Auf- 
fassung und  breiter 
Technik  bei  allen 
Kunstverständigen 
die  französischen 
Modemaler,  die  all- 
jährlich herkommen, 
die  Millionärsbild- 
nisse zu  malen,  aus- 
stach. Shannon  hielt 
auch  eine  Spezial- 
ausstellung in  der 
Knoedlerschen  Ga- 
lerie. Bei  all  den  bis- 
her besprochenen 
Ausstellungen  ist 
das  Kunstgewerbe 
noch  gar  nicht  in  Be- 

, , Daniel  C.  French,  Bronzetüren  für  die  öffentliche  Bibliothek  in  Boston 

tracht  gekommen. 

Leider!  denn  ich  erwartete,  daß  nach  dem  günstigen  Eindruck,  den  in 
St.  Louis  die  Einverleibung  des  Kunstgewerbes  in  die  Kunstabteilungen 
allgemein  hervorgebracht  hatte,  diese  Neuerung  nach  dem  Muster  des 
Pariser  Salons  auch  des  weiteren  beibehalten  werden  würde.  Aber  dem 
war  nicht  so,  obgleich  wenigstens  ein  Glasschaukasten  in  der  Mitte  der  Säle 
trotz  des  Raummangels,  der  an  dieser  Ausschließung  wohl  wieder  schuld 


470 


Wanddekoration  aus  der  Grueby  Faience  Co.  in  Boston 


war,  hätte  Platz  finden  können.  So  waren  es  nur  die  Ausstellung  des  ,,Archi- 
tectural  League“,  die  wie  alljährlich  zwischen  ,, Academy“  und  ,, Society  of 
American  Artists“  in  den  Räumen  der  letzteren  stattfand,  und  im  Frühjahr 
die  Ausstellung  der  „Keramic  Society“,  welche  einigermaßen  dem  Kunst- 
gewerbe gerecht  wurden. 

In  der  ,,Architectural  League“  bot,  wie  gewöhnlich  der  erste  Saal  ein 
hauptsächlich  malerisches  Aussehen.  Dekorative  Gemälde  für  den  Schmuck 
von  Gebäuden  oder  Skizzen  für  Wanddekorationen  hatten  hier  Platz  gefunden. 
Am  bemerkenswertesten  darunter  waren  Robert  V.  Sewells  Nibelungen- 
zyklus, im  präraphaelitischen  Geiste  gehalten  und  Fred  Dana  Marsh’ 
Arbeitergestalten.  Diese  sind  höchst  originell.  Marsh  ist  der  einzige  hiesige 
Künstler,  der  seine  Motive  auf  dem  Felde  der  Arbeit  sucht  und  zwar  dienen 
ihm  hauptsächlich  gerade  solche  Arbeitergestalten,  die  sich  mit  spezifisch 
amerikanischen  Arbeitsmethoden  abgeben,  so  zum  Beispiel  die  Errichter  der 
Eisengerüste  unserer  hohen  Gebäude,  zum  Vorbild.  Treffliche  Zeichnung  und 
warme  Farbengebung  charakterisieren  Fred  Dane  Marshs  Arbeiten.  Das 
Wandgemälde  für  das  Staatskapitol  von  Minnesota  von  Kenyon  Cox  befand 
sich  ebenfalls  unter  den  besten  Arbeiten  dieses  Saales.  Der  Stil  ist  wieder  ein 
grundverschiedener:  Die  klassische  Anlehnung  ist  unverkennbar. 

Unter  den  Skulpturen  überragten  unbedingt  Daniel  Chester  Frenchs 
Relieftüren  für  die  öffentliche  Bibliothek  in  Boston  alle  andern  ausgestellten 
Werke  dieser  Kunstübung.  In  der  Mittelgalerie  fiel  noch  Anna  V.  Hyatts 
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Kamin  aus  der  Grueby  Faience  Co.  in  Boston 


Löwe  für  eine  Eingangshalle  auf.  Karl  Bitter,  John  Gelert,  Augustus  Lucke- 
man,  H.  H.  Mc  Neil,  A.  D.  F.  Hamlin  etc.  haben  sich  unter  den  Bildhauern 
noch  hervorgetan.  Die  große  Vanderbilt-Galerie  war  wie  gewöhnlich  ganz 
der  Architektur  gewidmet.  Über  zwanzig  Stockwerke  hohe  Geschäfts- 
gebäude, Bibliotheken,  die  besonders  durch  Carnegies  große  Schenkungen 
veranlaßt  überall  entstehen,  vornehme  Stadthäuser  und  Sommervillen,  die 
oft  keinen  ganz  reinen  Stil  tragen,  aber  durchaus  den  Eindruck  großer 
Wohnlichkeit  hervorbringen,  begegnen  uns  hier.  Bei  den  öffentlichen  Bauten, 
Museen,  Bibliotheken  etc.  ist  die  große  Vorliebe  für  die  klassischen  Stile 
immer  noch  vorherrschend.  Der  griechische  Tempelstil,  für  moderne 
Zwecke  modifiziert,  genießt  immer  noch  den  Vorzug.  Für  Schulen  wird 
die  Gotik  vorgezogen.  Für  die  Wolkenkratzer  hat  sich  natürlich  ein 
eigener  Stil  ausbilden  müssen,  da  sie  nie  dagewesene  Verhältnisse  besitzen. 
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Von  ausschließlich  dem  Nützlichkeitsprinzip  dienenden  Kästen  beginnt  man 
nach  und  nach  zu  Bauten  vorzuschreiten,  die  in  ihrer  Wuchtigkeit  ein  wenig 
an  den  ägyptischen  Stil  mahnen,  obgleich  natürlich  keine  direkten  Vorbilder 
existieren.  Die  ,, Cottages“  haben  in  ihren  Formen  vor  allem  die  Tendenz, 
dem  Leben  im  Freien  und  dabei  im  Schatten  so  viel  als  möglich  zu  dienen. 
Sie  bilden  also  naturgemäß  einen  Gegenpart  zu  unseren  Stadthäusern,  wie 
das  hiesige  Landleben  mit  seiner  gründlichen  Faulenzerei  den  scharfen 
Gegensatz  zum  hastigen  Stadtleben  bildet.  Beides  in  Lebensart  und  Klima 
begründet.  Große  Veranden  undErker  charakterisieren  daher  unsere  Cottages. 
Sie  sind  meist  nicht  sehr  in  die  Höhe,  mehr  in  die  Breite  ausgedehnt.  Der 
richtige  Queen  Anne-Stil  oder  auch  nur  Anklänge  an  denselben  finden  sich 
am  häufigsten.  Neuerdings  wird  für  anspruchslose  Sommerhäuschen  in  den 
Bergen  auch  das  Schweizerhaus  verwendet.  Hier  wird  das  Haus  einfach  in 
die  Waldwildnis  gestellt.  Aber  auch  bei  größeren  und  kostspieligeren  Sommer- 
häusern findet  sich  überall  die  Tendenz,  den  Gartenanlagen  gar  keinen  Zwang 
anzutun,  sondern  die  Natur  nur  ein  wenig  zu  leiten,  aber  unmerkbar, 
unsichtbar.  Das  Bedürfnis  nach  voller  Freiheit  im  Gegensätze  zum  einge- 
schränkten Stadtleben  macht  sich  auch  hier  fühlbar. 

Coulter  und  Westhoffs  Adirondack  Chalets,  C.  H.  Kirks  Villa  für 
Nashville,  Edgar  A.  A.  Joselyns  Villenentwürfe,  diejenigen  von  Algenon 
S.  Bell,  Grosvenor  Atterbury  und  Wilson  Eyre  und  Gartenanlagen  von 
den  Architekten  G.  K.  Thompson  und  James  L.  Greenleaf  fielen  besonders 
günstig  auf.  Die  ,, Wolkenkratzer“  waren  von  den  Firmen  Clinton  und 
Russell,  sowie  Renwick,  Aspinwall  und  Tucker  in  interessanter  Weise  ent- 
worfen worden. 

Albert  Randolph  Ross,  Calvin  Kissling  und  die  Firma  Lord  und  Hewlett 
haben  Bibliotheken  von  klassischen  Formen  geliefert;  das  Versicherungs- 
gebäude von  George  B.  Post  war  die  Mischung  eines  Tempels  mit  einem 
Geschäftsbau!  C.  B.  J.  Snyders  ,,High  School“  (gleichbedeutend  mit  euro- 
päischen Mittelschulen),  zeigte  einen  reizvollen  Bau  in  Gotik,  der  den 
Charakter  vieler  unserer  Schulgebäude  aufweist. 

Die  drei  kleineren  Mittelsäle  der  ,,Architectural  League“  waren  zum  Teil 
dem  Kunstgewerbe  gewidmet.  Die  Rockwood-Töpfereien  traten  hier  in  den 
Vordergrund.  Die  Mittelgalerie  wurde  von  einer  Lampe  beleuchtet,  die 
ein  Kupfer-  und  Seidenschirm  beschattete  und  deren  Basis  in  matten  Tönen 
gehalten  war.  J.  D.  Wareham  hat  den  Entwurf  geliefert. 

Eine  Rockwood  Faience-Fontaine  von  W.  P.  Mac  Donald  bildet  das 
Mittelstück  der  Westgalerie  und  sowohl  durch  die  zarten  reizvollen  Töne 
als  durch  die  Formengebung  wirkte  sie  höchst  anziehend.  Das  Motiv  bilden 
Wasserpflanzen  und  Wassergetier.  Die  Komposition  ist  von  modernem  Ge- 
fühl durchdrungen,  wie  überhaupt  viele  der  neuen  Rockwoodarbeiten.  Wenn 
das  Publikum  hier  mehr  Geschmack  an  modernen  Ideen  im  Kunstgewerbe 
fände,  würde  man  auch  gern  mehr  solche  verwirklichen,  teilte  mir  ein  Ver- 
treter der  Firma  mit. 
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Die  Grueby  Faience  Co.  aus 
Boston  war  auch  sehr  gut  repräsen- 
tiert. Besonders  mit  Arbeiten  nach 
den  Entwürfen  von  Lee  Boutellier. 

Die  Grueby- Waren  tragen  alle  einen 
vorchristlichen,  östlichen  Charakter 
in  Zeichnung  und  Farbe.  Altägyp- 
tische und  indische  Motive  finden 
wir  jetzt  vielfach  unter  ihnen. 

Lederarbeiten  nach  florentini- 
schen  Motiven  haben  Cozyens, 

Baisden  und  Webb  geliefert,  die 
von  Hand  gearbeitet  sind  und  durch 
Farbenreichtum  und  schöne  Zeich- 
nung auffielen.  G.  Giannini  aus 
Chicago  hat  Glasmosaiken  von 
großem  Farbenreiz  in  gebrochenen 
Tönen  gesandt,  die  hier  völlig  neu 
waren  und  überhaupt  eine  neue 
Kunst  für  Amerika  bedeuten. 

Sehr  eigenartig  wirkten  auch  die 
Bauernstickereien,  von  Samuel 
Howe  entworfen.  Die  „Patcharbeit“, 
das  heißt  das  Aufsetzen  und  Zu- 
sammensetzen kleiner  Stoff- 
stücke, um  färben- und  formen- 
reiche Decken  und  Teppiche, 
die  zwar  viel  Arbeit,  welche 
der  Farmersfrau  im  Winter 
zumZeitvertreib  gereicht,  aber 
wenig  Kosten  verursachen, 

, ,,  ...  . Altarwand  aus  der  Rockwood  Pottery  Co.  in  Cincinnati 

herzustellen,  war  langst  eine 

hiesige  Spezialität  der  Landbevölkerung.  Der  gute  Geschmack  kam  aber  dabei 
oft  zu  kurz.  Samuel  Howe  hat  nun  in  einem  kleinen  Ort  im  Norden  des  Staates 
New-York,  Fayetteville,  eine  Werkstatt  eingerichtet,  wo  nach  seinen  Ent- 
würfen, die  sich  dem  Material  und  dem  Gedanken  der  „Patcharbeit“  anpassen, 
durch  ihre  Einfachheit,  Behänge  und  Teppiche  in  der  alten  Weise  hergestellt 
werden.  ,,To  patch“  heißt  flicken.  Es  werden  eben  kleine  Flecke  mit  bunter 
Seide  aufgesetzt.  Kräftige  Baumwollstoffe  hiesiger  Produktion,  womöglich 
juteartige  Gewebe,  wählt  Samuel  Howe  als  Grundstoff.  Die  Konturen  werden 
meistens  doppelt  gestickt,  um  kräftig  hervorzutreten.  Die  Farben  der  Auflagen 
dürfen,  um  dem  Charakter  der  Arbeit  zu  entsprechen,  stark  sein.  Ebenso 
muß  der  Entwurf  der  Zeichnung  massig  und  bestimmt  wirken.  Nichts  Klein- 
liches, Suggeriertes  oder  Ängstliches  verträgt  diese  Arbeit.  Die  Wirkung  muß 
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einfach  und  kräftig  bleiben.  Mit  Glück 
sind  hie  und  da  Motive  der  Indianer 
angewandt.  Andere  tragen  Pflanzen- 
motive. Howes  Arbeiten  sind  die 
ersten,  welche  trachten,  unsere 
Farmerhausindustrie  in  künstlerische 
Bahnen  zu  lenken.  Sehr  passend 
erweisen  sich  derartige  Vorhänge 
und  Decken  im  Verein  mit  den  hier 
so  beliebten  Missionsmöbeln  von 
geraden  Formen  und  unpoliertem 
Holz,  die  ich  schon  öfters  besprach. 

Viele  Entwürfe  für  Exlibris- 
Dedikationen  fanden  sich  auf  der 
Ausstellung,  von  denen  manche  alt- 
modisch, andere  geschmacklos  wirk- 
ten. Aber  auch  von  originellen  Ideen 
legten  verschiedene  Zeugnis  ab.  Zu 
den  anmutigsten  Entwürfen  gehörte 
derjenige  von  M.  J.  Schweitzer,  der 
einen  wohltuend  beruhigenden  Ein- 
druck hervorbringt;  wie  die  Lektüre 
eines  gediegenen  Buches. 

So  viel  über  die  Ausstellung  der  „Architectural  League“.  Tafft  und 
Bellknap,  von  denen  ich  letztes  Jahr  berichtete,  daß  sie  Kunstgewerbeaus- 
stellungen veranstalten,  haben  damit  wieder  aufgehört  und  verkaufen  nur 
einzelne  Waren.  Sie  haben  allen  Ansprüchen  einer  künstlerischen  Zentral- 
stätte für  das  Kunstgewerbe  entsagt.  Dafür  muß  konstatiert  werden,  daß  die 
,,Keramic  Society“,  die  bisher  einen  dilettantenhaften  Anstrich  trug  und 
deshalb  von  mir  in  diesen  Blättern  noch  gar  nicht  erwähnt  wurde,  sich 
zu  einer  Vereinigung  von  künstlerischem  Gepräge  emporgearbeitet  hat 
und  wenigstens  für  diese  Branche  des  Kunstgewerbes  jetzt  als  Zentrum 
gelten  kann.  Früher  beherbergte  sie  nur  die  Porzellanmalereien  dilettie- 
render  Damen,  jetzt  sind  Künstler  und  Künstlerinnen  der  Keramik  bei- 
getreten. 

Einesteils  beteiligen  sich  die  großen  Firmen  Louis  C.  Tiffany,  die  für 
Roockwood,  Grueby  etc.  arbeitenden  Künstler,  anderseits  sind  individuelle 
Leistungen  solcher  Einzelkünstler  vertreten,  die  heute  nicht  mehr  wie  früher 
bloß  auf  die  farbige,  ausländische  Ware  arbeiten,  sondern  die  einheimische 
Tonerde  benutzen  und  Unterglasurarbeiten  hersteilen,  denen  die  in  letzter 
Zeit  erblühten  kunstgewerblichen  Schulen  und  die  dem  Kunstgewerbe  ge- 
widmeten Abteilungen  hiesiger  Colleges  zur  Förderung  gedient  haben. 

Auf  der  keramischen  Ausstellung  fielen  besonders  die  keramischen 
Arbeiten  von  Louis  C.  Tiffany  auf.  Ganz  kürzlich  hat  dieser  sich  auch  auf 
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Keramik  verlegt  und  produziert 
dunkelelfenbeinfarbige  Gefäße,  die 
in  der  Form  seinen  Gläsern  ähneln 
und  von  äußerst  künstlerischer  Wir- 
kung sind.  Dann  erregte  eine  Vitrine 
mit  Porzellanwaren  von  Mrs.  Alsop- 
Robineau  gerechtes  Aufsehen.  Ich 
hatte  letztes  Jahr  schon  Gelegenheit, 
zu  erwähnen,  daß  Mrs.  Alsop-Robi- 
neau  Experimente  mit  amerikani- 
scher Porzellanerde  gemacht  und 
sehr  gute  Resultalte  erzielt  hat.  Seit- 
dem hat  sie  bedeutende  Fortschritte 
in  der  Herstellung  ihrer  Porzellan- 
waren gemacht.  Sie  erreicht  sowohl 
in  Hochglanz-  als  in  Mattglanz  waren 
sehr  schöne  Resultate,  die  durch 
metallische  Farben  erzielt  werden. 
Ihre  Arbeiten  zeichnen  sich  durch 
sehr  geschmackvolle  Formen  aus. 
Die  Dekoration  ist  stets  eine  dem 


Zufall  überlassene.  Nachdem  die  Samuel  Howe,  Bauemsückerei 

Farbstoffe  angewendet  wurden, 

deren  Wirkungen  Mrs.  Alsop-Robineau  nun  hinreichend  erprobt  hat,  bilden 
die  sich  ineinander  auf  lösenden  Töne  Gestaltungen  und  Nuancen,  die  oft 
von  großer  Schönheit  sind. 

Außerdem  fielen  noch  sehr  günstig  die  Arbeiten  von  Marshall  Fry  auf. 
Dieser  hat  in  früheren  Ausstellungen  besonders  durch  Blumendekorationen, 
die  gerne  naturalistisch  gehalten  waren,  aber  durch  die  in  den  Grund  ver- 
schwimmende Zeichnung  und  Farbe  doch  künstlerisch  wirkten,  sich  hervor- 
getan. Jetzt  hat  er  seinen  Stil  sehr  geändert  und  zeigt  Gefäße,  die  Dekora- 
tionen aufweisen,  welche  in  japanischem  Landschaftsstil  gehalten  sind. 
Durch  geschmackvolle  Farbenwirkungen  und  Auswahl  solcher  Motive, 
welche  sich  dem  Objekte  gut  anpassen,  weiß  er  reizvolle  Effekte  hervor- 
zubringen. Etwas  Ähnlichkeit  im  Stil  weisen  die  Arbeiten  von  Frau  J.  M. 
Hibler  auf.  Durch  Originalität  in  der  Zeichnung  fielen  die  Malereien  für 
Tischservice  von  Anna  B.  Leonard,  der  Präsidentin  des  Vereines  auf.  Miß 
M.  M.  Meinke,  Miß  Emily  Peacock,  Miß  Catharine  Sinclair  und  andere 
lieferten  den  Beweis,  daß  sich  Fortschritte  in  den  Arbeiten  der  individuellen 
Keramiker  konstatieren  lassen.  Auch  die  Ausstellungen  der  Staatsschule 
für  Keramik  aus  Alfred  im  Staate  New-York,  welche  unter  Leitung  des 
Professors  Binns  steht,  der  sowohl  eigene  als  Schülerarbeiten  eingesandt  hatte, 
sowie  die  Arbeiten  der  Klassen  von  Marshall  Fry,  welche  auch  der  Aus- 
stellung einverleibt  waren,  zeigten,  daß  allem  Anschein  nach  unser  Kunst- 
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gewerbe  speziell  in  der 
Keramik  am  rasches- 
ten vorwärts  kommt. 
Orientalische  Einflüsse 
sind  in  den  Arbeiten 
der  Schüler  weit  domi- 
nierender als  solche 
der  historischen  euro- 
päischen Stile. 

Die  mit  der  kerami- 
schen Ausstellung  ver- 
einigte Ausstellung  von 
Textilarbeiten,  welche 
die  Wände  bedeckten, 
ließ  keinen  Zweifel  dar- 
über, daß  wir  in  diesem 
Zweige  noch  viel  zu 
lernen  haben,  um 
künstlerische  Resul- 
tate zu  erzielen.  Eine 
Sucht  nach  präraphae- 
litischen  Motiven,  die 
waltete  hier  vor.  Da 
konnte  man  zum  Beispiel  entsetzliche  Jungfrauen  sehen,  die  in  Kähnen 
mit  Schwänen  bespannt,  auf  einem  Teppichgrund  herumschwammen.  Der 
poetische  Titel:  „Vögel  des  Landes  der  Mitternachtssonne“  änderte  nichts 
daran,  daß  uns  die  Profile  und  Gesichter  der  Jungfrauen  förmlich  wie 
Ungeheuer  verfolgten!  Andere  Absurditäten  gab  es  mehr.  Sehr  wohltuend 
wirkten  dagegen  einige  Teppiche,  für  welche  Indianermotive  verwendet 
worden  waren. 

Helen  R.  Albee  sind  Entwürfe  und  Arbeiten  dieses  Genres  zu  danken 
und  ebenso  hat  Lucy  D.  Thomson  sich  durch  originelle  Arbeiten  ausge- 
zeichnet, die  in  Farbe  und  Zeichnung  Anklänge  an  die  Arbeiten  unserer 
Ureinwohner  zeigen. 

Als  letzte  der  Ausstellungen  fanden  in  den  letzten  Mai-  und  ersten  Juni- 
tagen die  Ausstellungen  des  New-Yorker  „Teachers  College“  und  ,,Cooper 
Institute“  sowie  des  Brooklyner  ,,Pratt  Institute“  statt. 

Die  Kunstklassen  des  „Teachers  College“  stehen  unter  Leitung  des  Pro- 
fessors Arthur  Dow  und  diejenigen  des„Pratt  Institute“  standen  unter  derselben 
und  werden  von  einem  Schüler  Dows  weiter  geführt.  Beide  sind  in  erster 
Linie  für  Lehrer  und  Lehrerinnen  bestimmt,  aber  da  Professor  Dow  einen 
vorzüglichen  Ruf  als  Zeichner  für  Kunstgewerbe  besitzt  und  an  beiden  Insti- 
tuten die  Klassen  sehr  gehoben  hat,  so  strömen  ihnen  auch  viele  zu,  die 
praktisch  ihre  Kenntnisse  verwerten  wollen.  Die  Klassen  sind  sehr  auf  orien- 
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talischen  Einfluß 
basiert,  da  Professor 
Dow  ein  groß  er  Ver- 
ehrer japanischer 
und  indischer  Kunst 
ist.  Aber  vor  allem 
sind  die  Arbeiten 
von  dem  Geiste 
durchdrungen,  ge- 
sunde Prinzipien 
über  einfache  und 
doch  künstlerische 
Dekoration  durch 
Farbe  und  Form  zu 
verbreiten.  Marshall 
Fry,  dessen  Arbeiten 
ich  früher  erwähnte, 
leitet  die  Modellier- 
klassen.Die,, School 
for  Decoration“  im 
,,Cooper  Institute“ 
ist  allerdings  aus- 
schließlich für  prak- 
tische Anwendung 
bestimmt,  aber  sie 
ist  viel  altmodischer 
geleitet.  Jede  Betäti- 
gung in  der  Aus- 
führung der  Ent- 
würfe fehlt  und  diese  selbst  sind  fast  nur  pedantische  Kopien  historischer 
Muster.  Obgleich  den  Dowschen  Klassen  durch  ihren  eigentlichen  Zweck 
natürlich  für  die  praktische  Anwendung  sehr  starke  Beschränkungen  gezogen 
sind,  so  wird  doch  in  Ton,  auf  Stoffen  und  so  weiter  die  Anwendung  der  Ent- 
würfe erstrebt  und  erprobt  und  daher  die  Berücksichtigung  des  Materials 
mit  einbezogen. 

Es  ist  sehr  zu  wünschen,  daß  ein  so  fähiger  Mann  an  die  Spitze  von 
Anstalten  gestellt  werde,  die  frei  für  die  Hebung  des  Kunstgewerbes  arbeiten 
können.  Wie  es  verlautet,  hat  unser  neuer  Direktor  des  ,, Metropolitan 
Museum  of  Art“,  Sir  Purdon  Clarke  aus  London,  sehr  bestimmte  Absichten, 
fördernd  auf  unser  Kunstgewerbe  einzuwirken.  Hoffentlich  werden  wir  durch 
Einrichtung  von  Schulen  im  modernen  Geiste  sowie  durch  die  Eröffnung 
von  Ausstellungsgelegenheiten  für  das  Kunstgewerbe  aller  Branchen  bald 
Gelegenheit  haben,  von  seiner  segensreichen  Tätigkeit  in  dieser  Richtung 
Kunde  zu  geben. 


J.  Granie,  Studienkopf 
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J.  GRANIE  UND  DIE  MODERNE  ILLUMINIER- 
KUNST IN  FRANKREICH  VON  HENRI 
FRANTZ 


M Frühling  des  Jahres  1897  wurde  beim  Pariser 
Figaro  eine  kleine  Ausstellung  von  Miniatur- 
zeichnungen und  Illuminierungen  eröffnet, 
welche  manchem  zum  ersten  Male  das  ganz 
unverkennbare  Talent  des  J.  Granie  offenbarte 
und  diesem  eine  bedeutende  Stellung  unter  den 
modernen  Kleinkünstlern  verschaffte.  Es  wurde 
da  ganz  unerwartet  ein  echter  Künstler  dem 
Publikum  vorgestellt,  ein  Künstler,  der  sich, 
ungleich  so  vielen  anderen,  nie  als  bloß 
tastender  Anfänger  vorgedrängt  hatte.  Die  von 
ihm  ausgestellten  Resultate  waren  komplett  und  endgültig,  wenig  an  Anzahl, 
aber  reich  an  Beweisen  seltener  Konzentrierung  und  gleichmäßig  aufrecht 
erhaltener  Qualität.  Das  Pariser  Publikum  war  verblüfft,  einen  Künstler  zu 
finden,  der  sich  im  Verborgenen  und  im  Stillen  so  gründlich  erzogen  hatte 
und  der  sein  Talent  zur  Reife  kommen  ließ,  ohne  im  Salon  seine  frühen 
Versuche  auszustellen.  Nur  wenige  intime  Freunde  genossen  den  Vorzug, 
sie  zu  sehen,  bis  er  sich  ohne  Posaunenklang  in  die  Gegenwart  der  Sach- 
verständigen und  Kritischen  mit  einem  Muster  seiner  Arbeit  wagte,  mit 
einem  Versprechen  dessen,  was  da  kommen  sollte. 

Diese  Willensstärke  und  gewissenhafte  Zurückhaltung,  bis  er  sich  bereit 
fühlte,  bietet  Jenen,  welche  darin  lesen  können,  einen  charakteristischen  Zug 
von  Granies  Natur:  ein  unbeugsamer  Wille,  eine  Art  sonderbarer  Ent- 
schlossenheit und  Geistesklarheit,  eine  seltene  kritische  Gabe,  mittelst  welcher 
er  sich  selbst  beurteilt  und  klärt,  indem  er  an  sich  einen  klaren  und 
methodischen  Maßstab  anlegt.  Dieser  Zug  läßt  sich  durch  das  ganze  Leben 
des  Künstlers  verfolgen,  und  die  Geschichte  seiner  ersten  Versuche  und  seiner 
späteren  Entwicklung  ist  höchst  charakteristisch. 

Granie  ward  im  Jahre  1862  zu  Toulouse  geboren.  Seine  Leute  waren 
Kunstliebhaber  wie  alle  Bewohner  der  alten  Römerstadt  an  der  Garonne. 
Sein  Vater  wollte  ihn  zur  Musik  erziehen,  da  er  dafür  wie  für  alle  seine 
Studien  ein  frühzeitiges,  vielversprechendes  Talent  zeigte.  Im  Alter  von  12 
Jahren  begann  er  unter  der  Leitung  des  Oberlehrers  des  Toulouser  Musee 
zu  zeichnen,  während  er  seine  allgemeine  und  seine  musikalische  Erziehung 
fortsetzte.  Mit  16  Jahren  hatte  er  den  ganzen  Kunstunterricht  der  Ecole  des 
Beaux-Arts  in  Toulouse  durchgemacht  und  wollte  sich  ausschließlich  der 
Malerei  und  Musik  zuwenden,  als  sein  Vater  ihn  nötigte,  eine  bestimmte 
Laufbahn  zu  wählen  und  den  Kampf  ums  Dasein  anzutreten.  Der  Entschluß 
war  schwer:  Granie  zauderte  zwischen  Malerei  und  Musik  und  ging  nach 
Paris,  die  Geige  in  einer  Hand  und  die  Palette  in  der  anderen.  Während  er 


479 


sich  vorbereitete,  sich  um  Ein- 
laß in  die  Pariser  Kunstschule 
zu  bewerben,  fand  er  ein  En- 
gagement als  erster  Geiger  im 
Gaiete-Theater,  welches  er 
jedoch  bald  mit  einem  anderen 
in  der  Opera  Comique  ver- 
tauschte. Gleichzeitig  fand  der 
Wettbewerb  um  Aufnahme  in 
die  Ecole  des  Beaux-Arts  statt 
und  Granie  errang  einen  leich- 
ten Erfolg.  Nun  hieß  es  sich 
entscheiden!  Granie  legte  den 
Bogen  nieder  und  nahm  Blei- 
stift und  Pinsel  auf. 

Granie  war  nun  in  Ge- 
romes  Atelier  installiert  und 
arbeitete  eifrig  nach  der  Antike 
und  nach  den  Florentinern. 

Im  folgenden  Jahre  wurde  er 
befördert  und  durfte  nach  dem 
lebenden  Modell  zeichnen. 

Aber  wozu  diese  ewige  Wie- 
derholung derselben  Züge? 

Granie  bemerkte,  daß  er  im 
Atelier  selbst  ein  Dutzend  weit 
interessanterer  Modelle  vor  Buchschmuck 

sich  hatte.  Zufälligerweise  war  seine  Staffelei  am  Ende  des  Saales,  von  wo 
aus  er  seine  Mitschüler  famos  übersehen  konnte.  Er  hatte  nur  seinen  Stuhl 
ein  wenig  weiter  in  ein  anstoßendes  Garderobezimmer  zu  rücken  und  fand 
sich  in  einer  großartigen  Position  — so  gut,  daß  er  diesen  Platz  beibehielt 
und  den  Rest  seiner  Studienzeit  damit  zubrachte,  Bildnisse  der  Schüler 
und  Professoren  zu  zeichnen.  Dann  kam  der  Inspektionstag.  Granie  wies 
unverfroren  seine  sämtlichen  Zeichnungen  vor.  Groß  mag  das  Erstaunen 
der  Preisrichter  gewesen  sein,  sie  waren  aber  klug  genug,  zu  begreifen,  daß 
sie  es  mit  einem  außergewöhnlichen  Charakter  zu  tun  hatten  und  daß  es  ein 
grausamer  Irrtum  wäre,  ihn  in  Fesseln  zu  schlagen.  Granie  ward  in  der  Tat 
keiner  Klasse  zugewiesen,  sondern  erhielt  die  Erlaubnis,  auf  seine  eigene 
Weise  weiter  zu  lernen. 

Als  er  einige  Jahre  später  die  Schule  verließ,  blieb  Granie  nicht  die 
Unruhe  und  Ungewißheit  erspart,  welche  die  ersten  Schritte  manches  jungen 
Künstlers  verfolgen.  Er  fühlte  nun  seinen  Weg.  Die  Präraphaeliten  Italiens 
zogen  ihn  mächtig  an,  doch  vermochte  er  es  noch  nicht,  den  Geist  aus  ihren 
Werken  loszulösen  und  ahmte  sie  daher  sklavisch  nach.  Zu  dieser  Zeit 
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malte  er  das  Bildnis  des  Fräu- 
leins Emilie  Bergerat.  Zwei 
Jahre  früher  hatte  er  im  Salon 
ein  ganz  kleines  Bild  „Der 
heilige  Franz  predigt  den  Vö- 
geln“ ausgestellt  — der  Hei- 
lige nackt,  gemäß  einer  spani- 
schen Legende.  Dieses  Bild 
wurde  viel  besprochen. 

Was  schließlich  den  jun- 
gen Künstler  rettete,  war  seine 
Gabe  der  Selbstkritik.  Ein 
anderer  wäre  vielleicht  auf 
diesem  Wege  fortgeschritten. 
Granie  aber  sah  ein,  daß  der 
Weg  für  ihn  ein  falscher  sei, 
daß  er  ihn  nach  rückwärts, 
nicht  nach  vorwärts  führe. 

Um  diese  Zeit  unternahm 
er  ein  Bildnis  der  Yvette  Guil- 
bert.  Während  er  daran  arbei- 
tete, ward  er  sich  zum  ersten- 
male  bewußt,  daß  es  ein  Irr- 
tum sei,  die  alten  Italiener  so 
genau  nachzuahmen;  auch 
fühlte  er,  daß  ihm  Ölfarbe 
als  Medium  nicht  passe.  Er 

J.  Granie,  Buchschmuck  . . , 

konnte  damit  weder  die  syn- 
thetische Seite  seines  Geistes,  noch  seine  Liebe  für  genaue  Einzelheiten  aus- 
drücken.  Er  versuchte  andere  Stoffe  und  malte  zwei,  offenbar  von  Bernardino 
Luini  inspirierte  Fresken.  Doch  begriff  er  sofort  die  Hindernisse,  welche  der 
Freskomalerei  unter  den  modernen  Verhältnissen  im  Wege  stehen,  und  die 
absolute  Unmöglichkeit,  je  Aufträge  in  genügender  Menge  zu  bekommen, 
und  sah  sich  deshalb  nach  einem  anderen  Ausdrucksmittel  um.  Er  suchte 
seine  dekorativen  Grundsätze  auf  irgendwelche  Weise  in  kleinerem  Maßstabe 
anzuwenden. 

Da  kamen  ihm  einige  mittelalterliche  persische  und  indische  illuminierte 
Handschriften  zu  Gesicht;  es  war  eine  wahre  Offenbarung!  Hier  lag  sein 
Pfad  klar  vor  ihm:  die  Individualisierung  und  Spezialisierung  der  Buch- 
dekoration. Im  Anfang  ging  er  von  einer  gotischen  Grundlage  aus  und 
basierte  seinen  Entwurf  auf  die  rein  geometrische  und  konventionelle 
Anwendung  von  Blumenformen.  Er  arbeitete  mit  Leidenschaft  aber  im 
Geheimen  an  diesen  Zeichnungen,  in  welchen  das  Gefühl  für  Verhältnisse  oft 
fehlerhaft  war.  Mit  der  Hilfe  von  Ziem,  dem  Maler,  vervollkommnete  er  sich 
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in  der  Anwendung  von  Gold 
in  Relief  und  mit  geplätteten 
Mustern  und  so  ward  er  nach 
und  nach  seiner  selbst  und  seiner 
Technik  sicher.  Die  Illuminie- 
rungen für  eine  alte  Legende, 

,,Le  Bonhomme  Misere“,  waren 
seine  erste  vollständige  und 
wichtige  Arbeit.  Tatsächlich  be- 
griff Granie  hier  zum  ersten  Mal 
die  Gelegenheiten,  welche  mo- 
derne Sujets  solcher  Arbeit  bie- 
ten. Er  legte  Ziem  einige  Studien 
der  Kirche  zu  Vaux  vor,  und 
trotz  der  Meinung  des  Meisters, 
daß  Illuminieren  sich  nur  für 
symbolische  Gegenstände  eigne, 
ließ  sich  Granie,  stark  in  seiner 
Überzeugung,  nicht  entmutigen 
und  fand  wertvolle  Ermunterung 
in  einigen  erhabenen  Geistern, 
die  sein  Talent  verstanden  und 
seinen  Erfolg  voraussahen. 

Er  machte  sich  an  ein  anderes 
Buch,  ,,L’Ecriture  des  Anges“. 

Wenn  man  dieses  Buch  durch- 
blättert, kann  man  nicht  umhin, 
in  den  ersten  Seiten  Erinnerun- 
gen an  mittelalterliche  Ornamentik  zu  erkennen;  doch  bald  bemerkt  man,  wie 
der  Künstler  diesen  Einfluß  abschüttelt  und  wie  seine  Individualität  trium- 
phierend hervortritt.  Seither  ist  Granie  stets  fortgeschritten  und  als  1897 
Herr  Perivier  ihn  einlud,  die  Eröffnung  der  Ausstellungssäle  des  Figaro  mit 
einer  Ausstellung  seiner  Zeichnungen  und  Miniaturen  einzuweihen,  war  Granie 
in  der  Lage,  eine  höchst  interessante  Sammlung  vorzuführen. 

Die  Illuminierkunst  war  vollständig  ausgestorben:  Granie  flößte  ihr  mit 
einem  Male  neues  Leben  ein.  Die  Präzision  seiner  Ausführung  und  die  Art 
seiner  Ornamentik  bezeichnen  ihn  als  den  Apostel  der  modernen  französischen 
Illuminierkunst.  Wohl  mag  man  ihm  für  die  Wiederbelebung  einer  Kunst 
danken,  welche  von  vielen  vergeblich  versucht  wurde,  aber  trotzdem  eine 
wichtige  Stellung  als  Chronik  eines  Stadiums  künstlerischer  Entwicklung 
einnimmt.  In  Frankreich  hielt  man  sie  stets  in  Ehren;  Dante  erwähnt  die 
Liebe  der  Franzosen  für  durch  Malerei  verzierte  Bücher  und  spricht  von 
Paris  vorzugsweise  als  Heimat  geschickter  Miniaturmaler.  Das  früheste  so 
verzierte  Buch,  das  uns  erhalten  ist,  ist  der  Virgilius  in  der  Vatikan-Bibliothek, 
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welcher  bis  ins  IV.  Jahr- 
hundert zurückdatiert. 
Aber  erst  im  XIII.  Jahr- 
hundert wurde  das  Illu- 
minieren zur  Würde  einer 
Kunst  erhoben.  Im  vor- 
hergehenden Jahrhundert 
versprach  die  Schreib- 
kunst schon  j enesWieder- 
aufblühen,  welches  alle 
anderen  Künste  belebte. 
Aus  dieser  Periode  haben 
wir  eine  Art  Enzyklo- 
pädie, den  Hortus  Delici- 
arum,  mit  Ornamenten 
der  Äbtissin  Herrad. 
Aber  im  XV.  Jahrhundert 
wird  mehr  Abwechslung 
im  Stil  eingeführt  und 
Pflanzenformen  treten 
mehr  in  den  Vordergrund. 
Es  werden  Schnörkel  an- 
gebracht; launige  Phanta- 
sie verdrängt  den  stren- 
gen frühen  Geschmack 
und  die  Seiten  werden  in 
enganschließende  Blu- 
menrahmen gefaßt,  wel- 
chen Vögel  und  Insekten, 
Eichhörnchen  und  selbst  Affen  Abwechslung  verleihen.  Die  Herzoge  von 
Burgund  waren  die  Mäcene  dieser  Kunst  und  von  ihnen  ermuntert, 
widmeten  sich  Maler  wie  Memling  und  Van  Eyck  der  Verzierung  von 
Handschriften. 

Der  Name,  welcher  als  Ausdruck  der  reinsten  französischen  Kunst  des 
XV.  Jahrhunderts  glänzt,  ist  natürlich  der  des  Jean  Fouquet,  dessen  tadellose 
Technik  das  Ziel  von  Granies  geduldigstem  Studium  bildete.  Ein  Band, 
Jüdische  Altertümer  in  der  Nationalsammlung,  enthält  elf  Bilder  von  Fouquet, 
der  es  so  gründlich  verstand,  Relief,  zurückweichende  Distanzen  und  Luft- 
perspektive wiederzugeben.  Die  ,, Stundengebete“  der  Anna  von  Bretagne, 
welche  aus  derselben  Zeit  stammen,  und  die  Guirlande  de  Julie,  aus  dem 
XVII.  Jahrhundert,  sind  die  anderen  wichtigsten  Werke  französischer 
Miniaturdekoration. 

Der  Irrtum  der  meisten  Modernen  war  ein  zu  wörtliches  Nachahmen 
oder  Kopieren  dieser  frühen  Werke,  mit  Außerachtlassung  der  Tatsache, 
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daß  es  einen  Stil  der  Buchilluminierung  geben  mag  und  geben  muß,  welcher 
dem  modernen  Geschmacke  ebenso  entspricht,  wie  der  ältere  Stil  dem 
Mittelalter.  Granie  forschte  nach  den  Methoden  und  Hilfsmitteln  der 
französischen  Illuministen  der  Vergangenheit,  und  mehr  noch  nach  denen 
der  Perser,  der  geschicktesten  von  allen.  Andrerseits  hat  er  sich  bemüht,  die 
Gestalten  des  modernen  Lebens  widerzugeben  und  nicht  nur  die  Gestalten, 
sondern  auch  die  Umgebung,  in  welcher  sie  leben. 

Neben  dieser  zarten  Arbeit  unendlicher  Geduld,  welche  Monate  und 
Jahre  rastloser  Mühe  in  Anspruch  nimmt,  hat  Granie  eine  Anzahl  von 
Zeichnungen  ausgeführt,  welche  sich  durch  dieselben  Eigenschaften  der 
Anmut  und  Präzision  auszeichnen.  Diese  Zeichnungen  — es  sind  ihrer  ungefähr 
hundert  — sind  in  Privatbesitz.  Her  Perivier  hat  einige,  Herr  Schwabacher, 
Herr  von  Barterin  und  Fräulein  Yvette  Guilbert,  und  jede  einzelne  von  diesen 
ist  in  sich  selbst  ein  vollendetes  Werk,  welches  das  Ideal  eines  Bildnismalers 
verkörpert. 

Wenn  sich  beim  Anblick  einiger  dieser  Zeichnungen  der  Name  des 
Leonardo  da  Vinci  unwiderstehlich  dem  Geiste  aufdrängt,  so  ist  es  nicht 
im  Sinne  eines  Vorwurfs  der  Nachahmung.  Es  will  nur  bedeuten,  daß  man 
die  Ähnlichkeit  der  zur  Auslegung  anderer  Ideen  angewandten  Methode 
bemerkt.  Nachahmung  des  Leonardo  ist  etwas  ganz  anderes;  die  mag  man  im 
Werke  Levy-Curmers  finden,  welcher  dem  Leonardo  das  geheimnisvolle 
Lächeln  und  die  halb  geschlossenen  Augen  seiner  Frauenköpfe  und  die 
Einzelheiten  seiner  Hintergründe  entlehnt  hat.  Bei  Granie  findet  man  im 
Gegenteile  sorgfältige  Wiedergabe  des  Ausdruckes  des  vor  ihm  sitzenden 
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Modelles.  Er  bemüht  sich,  dessen  Sinn  zu  erforschen  und  das  Ergebnis 
seiner  Prüfung  mit  absoluter  Aufrichtigkeit  zu  konstatieren.  Nur  die 
Ähnlichkeit  der  Methode  erinnert  an  Leonardo.  Was  Gefühl  betrifft,  nähert 
sich  Granie  eher  Cranach  und  Dürer. 

Aus  diesen  Zeichnungen  ersieht  man,  wie  sehr  er  die  Natur  und  die 
Wahrheit  liebt.  Die  Kunst  des  Bildnismalers  besteht  in  seinen  Augen  nicht 
in  geschickter  Faltenlegung  und  Posierung.  Er  beobachtet  nur  das  Gesicht 
und  zeigt  seine  Stärke  in  der  Betonung  einiger  wesentlicher  Züge.  Seine 
Methoden  sind  durchaus  einfach.  Gewöhnlich  arbeitet  er  mit  schwarzer  und 
roter  Kreide  und  erhöht  hie  und  da  die  Wirkung  mit  spärlich  angewandtem 
Gold.  Da  findet  man  des  Zeichners  vollendete  Kunst  — lauter  und  klassisch. 
Jede  Zeichnung  zeigt  des  Künstlers  unverkennbare  Individualität  und  seinen 
festen  Entschluß,  durchgehends  Werke  von  seiner  würdiger  Vollendung 
auszuführen.  Niemals  arbeitet  er  schnell  und  hastig,  denn  Granie  hat  wahrlich 
die  Kraft,  seine  Produktion  zu  beschränken  und  den  Versuchungen  des 
Reichtums  und  der  Popularität  zu  widerstehen. 

Er  findet  diese  Kraft  in  ausdauernder,  stetiger  Arbeit,  die  er  allerdings 
niemals  bis  zur  Erschöpfung  treibt  und  in  der  er  durch  seine  Naturanlage 
unterstützt  wird.  Er  haßt  sowohl  Träumerei  als  Ausschweifung  und  nährt 
seinen  Geist  an  gesunder  Lektüre.  Er  liebt  Körperübung  und  Sport  und 
ungleich  vielen  anderen  französischen  Künstlern  glaubt  er,  daß  eine  gesunde 
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A.  Fisher,  Kaminaufsatz  für  das  Haus  des  Mr.  Arthur  Balfour,  Whittinghame,  Schottland 


Gegenwirkung  von  Geist  und  Körper  das  einzige  Mittel  ist,  um  die  höchste 
Arbeit  hervorzubringen. 

So  geht  Granie  ungestört  durch  Nerven  oder  Hast  in  ruhigem  Selbst- 
vertrauen seinen  eigenen  Weg  zwischen  seiner  Arbeit  als  Buchdekorateur 
und  der  entzückenden  Serie  von  Zeichnungen,  durch  welche  er  zweifellos 
dem  feinsten  Geschmacke  als  der  Clouet  unserer  Zeit  bekannt  werden  wird. 


ALEXANDER  FISHER,  SILBERSCHMIED  UND 
EMAILLEUR  VON  P.  G.  KONODY- LONDON 


sischen  Goldschmiedekunst 


M goldenen  Buche  der  modernen  Renaissance 
des  englischen  Kunstgewerbes  hat  sich  Ale- 
xander Fisher  ein  ehrenvolles  Blatt  gesichert. 
Daß  er  der  lange  vernachlässigten  und  fast 
vergessenen  Emaillierkunst  wieder  den  ihr 
gebührenden  Platz  verschafft  hat,  ist  unzweifel- 
haft sein  Hauptverdienst.  Er  war  der  erste, 
der  Experimente  in  der  schwierigen  Technik 
unternahm,  der  erste,  der  zufriedenstellende 
Resultate  damit  erzielte,  Resultate,  welche  in 
keiner  Hinsicht  den  Erzeugnissen  der  franzö- 
nachstehen.  Und  selbst  heute,  wo  er  das 


Feld  nicht  mehr  allein  beherrscht,  ist  er  noch  allen  seinen  englischen 
Rivalen  weit  überlegen.  Weder  Ashbee,  noch  Nelson  Dawson  wagen  sich 
an  Emailarbeiten  von  solchen  Dimensionen,  wie  viele  der  Stücke,  die 
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Alexander  Fisher  mit  tadelloser  Präzision 
zu  Ende  geführt  hat,  und  die  große  Mehr- 
zahl der  Kunsthandwerker,  die  sich  mit  Ar- 
beiten in  Schmelzfarben  befassen,  scheint, 
wenn  man  nach  den  so  häufig  in  Londoner 
Galerien  ausgestellten  Schmuckstücken  ur- 
teilen kann,  vollständig  im  Dunkeln  zu  ar- 
beiten. Entweder  sind  die  Umrisse  durch 
Ineinanderlaufen  der  Farben  verwischt, 
oder  aber  — und  dies  ist  am  häufigsten  der 
Fall  — die  Farben,  besonders  die  grünen 
und  blauen  Töne,  sind  herb  und  giftig, 
ohne  die  dem  richtig  behandelten  Email 
innewohnende  Glut.  Man  bemerkt  die 
beste  Absicht,  aber  es  fehlt  jede  Sicherheit; 
es  fehlt  die  Beherrschung  des  Materials. 

Solches  Mißglücken  kommt  bei  Ale- 
xander Fisher  nicht  vor.  Das  will  sagen, 
daß  kein  Stück  sein  Atelier  verläßt,  an 
dem  man  die  Laune  des  Zufalls  bemerken 
kann.  Es  läßt  sich  nicht  denken,  daß  bei 
der  ungemein  schwierigen  Manipulation 
des  Emaillierens  nicht  häufig  auch  bei  dem 
erfahrensten  und  gewandtesten  Meister 
manches  Stück  fehlschlägt.  Aber  derartiges 
wird  sofort  beseitigt  und  nicht  dem  öffent- 
lichen Urteil  vorgelegt.  Was  man  von 

A.  Fisher,  Schmackkästchen  aus  getriebenem  Alexander  Fisher  in  Ausstellungen  sieht, 
Messing  undEmaii,  im  Besitze  des  Sir  Thomas  technisch  wie  künstlerisch  vollkommen. 

Gibson  Carmichael 

Der  Purist  mag  sich  mit  Händen  und  Füßen 
gegen  die  Zulässigkeit  fast  monumentaler  Werke  in  Email  sträuben  und 
sich  bemühen,  die  Anwendung  der  Technik  in  enge  Grenzen  zu  zwingen. 
In  Alexander  Fishers  Händen  werden  diese  Grenzen  elastisch.  Aus  seinem 
Schmelzofen  kommen  Stücke,  welche  alle  Theorien  über  den  Haufen  werfen 
und  triumphierend  die  ungeahnt  großen  Möglichkeiten  des  Emails  verkünden 
— Gemälde  in  großem  Maßstabe,  mit  so  sicherer  Farbenführung,  daß  man 
fast  glauben  möchte,  die  Farben  seien  im  gebrannten  Zustand  aufgetragen 
und  hätten  nicht  ihren  Glanz  und  definitiven  Charakter  erst  durch  die 
Hitze  des  Schmelzofens  erhalten. 

Selbstverständlich  beschränkt  sich  Alexander  Fisher,  den  Anforderungen 
des  Materials  entsprechend,  auf  rein  dekorative  Arbeiten  und  bemüht  sich 
nicht,  realistische  Wirkungen  zu  erzielen,  für  welche  andere  künstlerische 
Ausdrucksmittel  besser  geeignet  sind.  Das  Email  ist  entweder  juwelenartig 
in  die  überwiegenden  Metallfiächen  gesetzt  oder  aber  nach  Art  der  klassisch 
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griechischen  Chryselephantin- 
Skulptur  als  Farbenschmuck 
für  dekorative  Reliefarbeiten 
verwendet. 

Dieser  Art  ist  der  herrliche 
Kaminaufsatz,  den  Alexander 
Fisher  für  Mr.  Artur  Balfour, 
denPremierminister  Englands 
hergestellt  hat.  An  diesem 
Prunkstücke,  welches  — ich 
schätze  die  Größe  aus  der 
Erinnerung  — ungefähr  drei 
Meter  breit  ist,  ersieht  man 
die  ganze  Ausdehnung  der 
Begabung  des  Künstlers.  Hier 
erscheint  er  als  Architekt,  als 
Bildner,  als  Goldschmied  und 
als  Emailleur.  Als  Architekt 
in  dem  orginellen  Aufbau  mit 
den  drei,  dem  byzantinischen 
Stile  entlehnten  Kuppeln  und 
Trommeln,  den  Säulen  mit 
frei  erfundenen  Kapitälen;  als 
Bildner  in  den  figuralenRelief- 
paneelen,  dem  Garten  der 
Hesperiden  in  der  Mitte  und 
den  allegorischen  Figuren  der 
Eingebung  und  der  Erlangung 
zu  beiden  Seiten;  als  Goldschmied  und  Emailleur  in  der  fein  ziselierten  und 
farbenprächtigen  Ausführung  in  kostbarem  Material.  Die  Figuren  sind  aus 
Gold  und  Silber  gebildet  und  mit  Emailschmuck  versehen,  die  Gesichter  und 
Hände  aus  Elfenbein  geschnitzt,  die  Felsblöcke  aus  Labradorit  gehauen,  die 
Bäume  in  getriebenem  und  emailliertem  Silber  und  die  architektonische  Um- 
rahmung in  getriebenem  Messing  ausgeführt.  Reich  und  herrlich  ist  das 
Werk,  voll  an  Gedanken  und  schönen  Einzelheiten,  aber  bei  allem  Inhalts- 
reichtum weder  verwirrt,  noch  überladen. 

Wenn  Alexander  Fisher  ein  Kunsthandwerker  ersten  Ranges  ist  — 
das  überschwängliche  Lob  seiner  heimischen  Zeitgenossen  hat  ihn  einem 
Cellini  zur  Seite  gestellt  — so  ist  er  auch  ein  Dichter  und  Denker.  Er  hat 
den  klaren  Kopf,  das  unstörbare  Gleichgewicht,  das  für  den  englischen 
Geistesarbeiter  so  charakteristisch  ist.  Er  ist  ein  Träumer  und  Schwärmer, 
der  seine  Ideen  ins  Praktische  umzusetzen  versteht.  Seine  Würdigung  der 
hohen  Mission  der  Kunst  bedingt  nicht  Mißachtung  des  Handwerks,  seine 
ausgedehnte  Kenntnis  der  zahllosen  technischen  Methoden  nicht  die  Ver- 
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nachlässigung  des  Ideen- 
inhaltes. Er  versteht  mit 
einem  Worte  den  Unter- 
schied zwischen  Kunst,  dem 
Idealeund  der  Kunsttechnik, 
der  durch  Übung,  Studium 
und  Erfahrung  erlernten 
Handfertigkeit  und  er  weiß 
wie  wenige,  die  Ausdrucks- 
weise dem  schöpferischen 
Gedanken  anzupassen. 

Diese  so  sonderbare 
Mischung  von  Idealismus 
und  praktischer  Tätigkeit 
ist  am  besten  aus  des  Künst- 
lers eigenen  Worten  zu 
ersehen:  „In  der  Erziehung 
der  Kunstschüler“,  sagt 
er,  ,, müssen  viele  Punkte 
erwogen  und  betrachtet 
werden.  Was  ist  vom  Standpunkte  des  Lehrers  aus  der  erste  dieser  Punkte? 
Nicht,  meiner  Ansicht  nach,  das  Erlangen  von  Handfertigkeit,  eher  das  Ein- 
flößen einer  allgemeinen  Kunstkenntnis,  welche  den  Schüler  mit  Enthu- 
siasmus für  seinen  Beruf  anfeuert,  und  mit  warmer  Achtung  für  die  wohl- 
tätigen und  hohen  Funktionen,  welche  er  in  seinem  täglichen  Dienst  zu 
erfüllen  hat.  Das  technische  Studium  soll  Hand  in  Hand  mit  dieser  Geistes- 
anregung gehen;  das  Handwerk  darf  nicht  die  Kunst  überholen,  wie  es  ge- 
wöhnlich in  den  Ideen  der  akademischen  Lehrer  und  Schüler  der  Fall  ist. 

Selbst  der  bescheidenste  Nutzgegenstand  verdient  schön  gemacht  zu 
werden  — nein,  sollte  schön  gemacht  werden,  und  jedem  Schüler  sollte  die 
Bedeutung  dieser  Tatsache  klar  gemacht  werden.  Wer  einen  gewöhnlichen 
Nutzartikel  in  etwas  Schönes  umwandelt,  erfüllt  denselben  hohen  Dienst, 
wie  der  Erbauer  des  größten  Tempels  oder  der  Maler  des  feinsten  Bildes. 
Das  heißt:  er  ist  ein  wahrer  Künstler.“ 

An  anderer  Stelle  äußert  er  sich  folgendermaßen  über  den  Wert  der 
Farbe  im  allgemeinen,  und  über  die  Emaillierkunst  im  besonderen:  ,, Fremde 
Besucher  Englands  sagen  allgemein,  daß  es  ein  Land  voll  Farbe  ist.  Wie 
reich  und  üppig  sind  die  Blumen  und  wie  lieblich  und  abgetönt  ist  das  Grün 
des  Rasens  und  der  Bäume.  Großbritannien  ist  wahrlich  ein  grünes  Land, 
umschlossen  von  der  schönen,  blauen  See,  und  ich  neige  mich  der  Ansicht 
zu,  daß  wir  auf  diese  Tatsache  den  guten  Farbensinn  der  meisten  englischen 
und  schottischen  Maler  zurückführen  können.  Ohne  den  Einfluß  unserer 
grauen,  rauchigen  Städte  — ein  Einfluß,  der  naturgemäß  den  Farbensinn 
jener  schwächt,  auf  welche  er  fortwährend  wirkt  — würden  meiner  Meinung 
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nach  die  meisten  Engländer  einen 
kräftigen,  natürlichen  Drang  fühlen, 
fröhliche  und  sonnige  Farben  in  ihre 
Architektur,  Skulptur,  Metallarbeiten 
und  überall  sonst  einzuführen.  Dem 
erwähnten  Einfluß  entgegenzuwirken, 
ist  keine  leichte  Sache,  aber  jeder 
Künstler  kann  helfen,  wenn  er  sich 
nur  stets  vor  Augen  hält,  daß  selbst 
die  schönste  Form  durch  diskrete 
Anwendung  feiner  Farbe  gewinnen 
kann. 

Was  die  farbige  Dekoration  von 
Arbeiten  in  Kupfer,  Bronze,  Silber 
und  Gold  betrifft,  glaube  ich,  daß 
Email  am  zweckmäßigsten  ist,  da  es 
durch  Feuer  angeschmolzen,  mehr  als 
irgend  eine  andere  dekorative  Sub- 
stanz sich  mit  dem  betreffenden  Me- 
talle bindet.  Damit  will  ich  keineswegs 
den  Gebrauch  von  Steinen,  Muscheln 
und  Metalleinlagen  verdammen.  Sie 
sind  alle  von  unschätzbarem  Werte, 
wenn  man  sie  verständig  anwendet; 
trotzdem  ziehe  ich  es  vor,  mir  die 
Emaillierkunst  als  über  alle  anderen  herrschende  Königin  vorzustellen  .... 

Durchscheinendes  und  undurchsichtiges  Email  haben  jedes  seine  eigene 
Bedeutung  in  der  Metalldekoration.  Letzteres  halte  ich  für  angebracht,  wenn 
die  emaillierte  Oberfläche  von  einiger  Entfernung  zu  sehen  ist.  Durch- 
scheinendes Email  in  kleinen  Stücken  ist  meiner  Ansicht  nach  unvergleich- 
lich kostbarer  und  schöner  als  undurchsichtiges.  Wenn  es  aber  für  verhält- 
nismäßig große  Flächen  verwendet  wird,  absorbiert  es  das  Licht  und  wird 
dunkel  und  farblos,  außer  an  jenen  Stellen,  wo  die  Lichtstrahlen  gesammelt 
werden  und  wo  das  juwelenartige  Email  leuchtet  und  blitzt.  So  verliert  man 
viel,  wenn  man  durchscheinendes  Email  über  die  ganze  Oberfläche  des  zu 
dekorierenden  Gegenstandes  verschwendet.  Am  vorteilhaftesten  erscheint 
es,  wenn  es  wie  Edelgestein  von  einer  fein  behandelten  Silber-  oder  Gold- 
fläche umgeben  ist.  Wie  herrlich  ist  da  der  Gegensatz  zwischen  dem  email- 
lierten Teil  und  dem  Metall!“ 

Dem  hier  ausgesprochenen  Grundsatz  gemäß  ist  die  Behandlung  des 
Schmuckkästchens  aus  vergoldetem  Kupfer  und  Email.  Die  an  den  vier 
Seitenwänden  in  die  Baumverzweigung  eingelassenen  Vierecke  sind  aus 
Email  in  Nachahmung  von  Saphiren,  Rubinen,  Perlen  und  Smaragden. 
Die  darüber  angebrachten  größeren  Emailpaneels  entsprechen  in  der  Farbe 


A.  Fisher,  Krug  aus  emailliertem  Silber 
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den  betreffenden  Edelsteinen,  deren  Per- 
sonifikation sie  bildlich  darstellen.  Die  Figur 
am  Deckel,  deren  Bild  sich  gleichsam  in 
einer  klaren  Wasserfläche  spiegelt,  hat  die- 
selbe Beziehung  zu  den  vier  runden  Email- 
opalen an  den  Ecken  der  Kassette. 

In  dem  Silberkruge,  der  offenbar  für 
Kirchenzwecke  bestimmt  ist,  beschränkt 
sich  die  Emailverzierung  auf  die  symbo- 
lische Darstellung  des  heiligen  Geistes  durch 
eine  Taube.  Die  dem  Abgeordneten  Mr.  C. 
E.  Schwann  von  seinen  Wählern  in  Aner- 
kennung seiner  humanitären  Bemühungen 
gespendete  Silbersäule  zeigt  das  Bildnis 
des  Gefeierten  und  seiner  Frau,  sowie  sein 
Wappen  und  vier  allegorische  Darstellun- 
gen an  der  Basis  in  Email,  während  alles 
Übrige  reine  Silberschmiedarbeit  ist.  Die 
nicht  sehr  glücklich  angebrachte  Spirale, 
welche  zu  der  krönenden  Gruppe  des  Mit- 
leids oder  der  Barmherzigkeit  führt,  stellt 
symbolisch  das  Aufsteigen,  den  Fortschritt 
dar,  welcher  nur  durch  menschliches  Mit- 
gefühl zu  erreichen  ist.  Ganz  sonderbarer 
Art  ist  der  Entwurf  eines  aus  repoussiertem 
Messing  gearbeiteten  und  mit  ä jour  gefaß- 

A.  Fisher,  Tafelaufsatz  aus  Silber  und  Email  ^ , i i ..  i 

tem  Email  verzierten  Schmuckkästchens, 
welches  Fisher  für  einige  der  kostbarsten  Stücke  der  berühmten  Samm- 
lung des  Sir  Thomas  Gibson  Carmichael  hergestellt  hat.  Es  ist  nach  Art 
eines  Sicherheitsschrankes  geformt  und  enthält  in  einer  inneren  Nische  die 
plastische  Gestalt  eines  über  den  Inhalt  wachenden  Schutzengels,  und  an 
den  Innenwänden  der  Türen  Vertiefungen  zum  Unterbringen  der  Juwelen. 
Ferner  ist  das  Kästchen  von  innen  aus  elektrisch  beleuchtet,  um  den  Email- 
einlagen den  größten  Glanz  zu  verleihen.  Außen  an  den  Türen  sind  sechs 
repoussierte  Paneels:  ein  Elefant  (Elfenbein),  ein  Gräber  (Edelsteine),  ein 
Kamel  und  ein  Segelschiff  (Transport  aus  fernen  Gegenden),  und  die 
Meerestiefe  (Perlen);  und  schließlich  ist  in  einer  der  Felder  die  Haut  eines 
farbenglänzenden,  chamäleonartigen  Tieres  eingelassen,  wahrscheinlich  um 
den  Charakter  des  Emails  darzustellen. 

Der  ,, Wagner-Gürtel“  aus  geschnittenem  und  damasziertem  Stahl 
mit  Emailplaketten  ist  von  spezieller  Bedeutung,  nicht  nur  wegen  der 
wundervoll  ausgeführten  Einzelheiten,  sondern  als  Anregung  zur  Wieder- 
einführung der  mittelalterlichen,  den  Körper  zweimal  umschlingenden 
Gürtelform.  Die  Emailminiaturbilder  sind  von  außerordentlicher  Feinheit 
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und  Präzision  und  stellen  Szenen  aus  Wag- 
ners Musikdramen  oder  Andeutungen  an 
dieselben  dar.  Da  sind  die  Rheintöchter  und 
die  Nomen,  Tristan  und  Isolde,  der  Gral- 
Becher,  Tannhäuser,  Siegfried  und  Fafner, 
das  Schiff  des  fliegenden  Holländers,  Lohen- 
grin,  Siegfried  und  Sieglinde  und  andere 
Gestalten  aus  dem  nordischen  Sagenkreise. 

Wie  kostbares  Edelgestein  blitzen  die  Email- 
plaketten aus  den  komplizierten,  aber  genial 
erfundenen  Stahlornamenten  auf  ledernem 
Grunde,  der  durch  die  Durchbrechungen 
sichtbar  ist. 

Als  wahrer  Meister  zeigt  sich  Alexander 
Fisher  in  dem  herrlichen  silbernen  Tafel- 
aufsatz, einem  der  hervorragendsten  Stücke 
moderner  Goldschmiedekunst.  Er  ist  in 
Form  eines  von  den  Wellen  getragenen 
Segelbootes  von  schwungvoller  Linienfüh- 
rung. Eine  schäumende  Welle,  die  über 
das  Boot  schlägt,  schwemmt  zwei 
wundervoll  modellierte  Wassernixen  in 
das  Fahrzeug,  dessen  Wände  sowie  das 
Segel  mit  farbenprächtigem  Email  ä jour 
geschmückt  sind.  Um  die  Farbenwirkung 
auf  ein  Maximum  zu  steigern,  führt  ein 
Draht  das  elektrische  Licht  in  das  aus- 
gehöhlte Segel,  so  daß  nicht  nur  das 

. j _ . 1 , , A.  Fisher,  Stiftungssäulchen  aus  Silber 

Email  des  Segels  von  innen  beleuchtet,  und  Emaii 

sondern  auch  ein  warmer  Reflex  der 

Farben  auf  den  ganzen  unteren  Teil  geworfen  wird.  Fisher  liebt  derartige 
außergewöhnliche  Beleuchtungseffekte.  So  scheint  bei  dem  Wandleuchter 
mit  der  Mondgöttin  Selene  das  Licht  durch  die  Hornsubstanz  des  Halb- 
monds. Die  Figuren  selbst,  die  Pferde  und  alles  Übrige  sind  in  Bronze 
gegossen. 

Daß  Fisher  bei  aller  Unabhängigkeit  seiner  Ideen  und  Formenbehandlung 
nicht  der  ,,Art  Nouveau“-Gruppe  angehört,  ergibt  sich  aus  der  Betrachtung 
seiner  Werke. 

Überhaupt  wäre  es  schwer,  auf  den  überwiegenden  Einfluß  irgend 
einer  besonderen  Stilart  zu  schließen.  Was  man  überall  fühlt,  ist  das 
Streben  nach  Schönheit  und  harmonischer  Form,  die  Gewißheit,  daß 
jedes  Werk  mit  echtem  Kunstenthusiasmus  ausgeführt  ist,  daß  der 
Künstler  etwas  zu  sagen  hat  und  keine  Mühe  scheut,  den  Ausdruck 
so  vollendet  als  möglich  zu  gestalten,  und  vor  allen  Dingen  der  Reichtum 
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an  Erfindung,  der  nicht  auf  frühere  Erfolge  zurückzugreifen  hat,  sondern 
stets  Neues  in  seinem  unerschöpflichen  Ideenvorrat  findet, 

Alexander  Fishers  Originalität  ist  wohl  das  Ergebnis  unabhängigen 
Studiums.  Was  er  kann,  hat  er  keinem  Lehrer  zu  danken.  Allerdings  besuchte 
er  eine  Zeitlang  die  South  Kensington-Kunstschule  mit  solchem  Erfolge, 
daß  er  ein  Stipendium  von  der  Regierung  erhielt  und  auf  eine  Studienreise 
nach  Italien  geschickt  wurde.  Von  dieser  frühen  Erziehung  ist  aber  in  seinen 
Arbeiten  nichts  zu  merken.  Er  folgt  weder  seinen  Lehrern  noch  den  Meistern 
der  Renaissance.  Sein  eigener  Geschmack,  sein  reines  Schönheitsgefühl  ist 
die  Grundlage  seines  unabhängigen  Stiles. 

KLEINE  NACHRICHTEN 

Graz,  kulturhistorisches  und  Kunstgewerbe- 
museum. Der  kürzlich  ausgegebene  Jahresbericht  dieses  Museums  gedenkt  zu- 
nächst der  Vermehrung  der  Sammlungen,  die  sich  im  Jahre  1904  besonders  günstig  gestaltete. 
Der  gesamte  Zuwachs  betrug  668  Gegenstände,  von  welchen  192  Stücke  als  Geschenke 
in  den  Besitz  des  Museums  gelangt  sind.  Aus  der  Dotation  des  Landes  konnten  205  Stücke 
erworben  werden.  Aus  der  Staatssubvention  wurde  die  Abteilung  von  Arbeiten  des 
modernen  Kunstgewerbes  weiter  ausgebildet. 

Sehr  glücklich  gestalteten  sich  im  Berichtsjahre  die  Erwerbungen  von  Altsachen, 
wobei  den  Löwenanteil  die  Abteilung  für  kirchliche  Kunst  erhielt,  indem  ihr  ganz  hervor- 
ragende gotische  Kunstwerke,  namentlich  zahlreiche  Glasgemälde  des  XV.  Jahrhunderts 
und  zwei  reichgeschnitzte  Holzaltäre  angegliedert  werden  konnten. 

Von  den  weiteren  Neuerwerbungen  seien  hervorgehoben:  ein  rheinischer  reich  ein- 
gelegter Anrichtschrank  aus  der  Mitte  des  XVI.  Jahrhunderts  und  ein  reichgeschnitzter 
Lütticher  Rokoko-Aufsatzschrank  des  XVIII.  Jahrhunderts. 

Von  den  Spenden  sei  besonders  auf  einen  in  der  Pariser  Gobelinmanufaktur  her- 
gestellten Gobelin  hingewiesen,  der  eine  Schäferszene  nach  Watteau  darstellt. 

In  den  für  wechselnde  Ausstellungen  bestimmten  Sälen  des  Museums  fand  vom  8,  Mai 
bis  19.  Juni  eine  Ausstellung  von  Bucheinbänden  alter  und  neuer  Zeit  statt. 

Das  Museum  zählte  im  Jahre  1904  45.804  Besucher.  Hievon  entfielen  auf  die  ständigen 
Sammlungen  42.716  und  auf  die  Sonderausstellung  3158  Besucher. 

PRAG.  KUNSTGEWERBE-MUSEUM.  Der  Bericht  des  Kuratoriums  des 
kunstgewerblichen  Museums  der  Handels-  und  Gewerbekammer  in  Prag  für  das 
Verwaltungsjahr  1904  konstatiert  außer  der  Vermehrung  und  Nutzbarmachung  der  Samm- 
lungen und  der  Bibliothek,  der  Veranstaltung  von  Vorlesungen  und  Ausstellungen,  sowie 
auch  der  üblichen  Ausschreibung  von  Konkurrenzen  die  Herausgabe  zweier  Publikationen 
und  gedenkt  der  besonderen  Förderung  und  Auszeichnung,  welche  dem  Museum  durch 
Zuweisung  einer  Subvention  von  10.000  Kronen  aus  dem  Hoftiteltaxfonds  durch  das  Oberst- 
hofmeisteramt Sr.  k.  u.  k.  Apost.  Majestät  zu  teil  geworden  ist. 

Der  Zuwachs  in  den  Sammlungen  beträgt  213  Nummern.  Auf  Geschenke  entfallen 
24  Nummern,  die  übrigen  189  Nummern  wurden  um  den  Gesamtbetrag  von  1 1,466.16  Kro- 
nen käuflich  erworben. 

Von  angekauften  Gegenständen  ist  ein  großer  Teil  in  Böhmen,  insbesondere  in  Prag 
selbst  erworben  worden;  eine  ansehnliche  Reihe  derselben  stammt  aus  der  Verlassenschaft 
des  im  Vorjahre  verstorbenen  Prager  Antiquitätenhändlers  A.  R.  Rosenberg.  Sonst  boten 
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A.  Fisher,  Gedenktafel  für  die  im  Burenkriege  gefallenen  Offiziere  und  Gemeinen  des 
Wiltshire  Yeomanry  Regiments 

einige  im  Laufe  des  Jahres  1904  stattgefundene  Auktionen  Gelegenheit  zu  Ankäufen,  so 
die  Auktion  der  Sammlung  Jakob  von  Hefner-Altenecks  in  München,  der  Kollektion  Bourgeois 
Freres  in  Köln  und  der  Sammlung  A,  Widters  in  Wien. 

Auf  dem  Gebiete  der  Buchausstattung  ist  die  Erwerbung  eines  schön  erhaltenen  kom- 
pletten Exemplars  der  in  Prag  im  Jahre  1602  gedruckten,  von  Typotius  herausgegebenen 
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Symbola  von  J.  Strada,  mit  Titelblättern  von  E.  Sadeler  geschmückt, 
hervorzuheben.  In  der  Abteilung  der  Glasarbeiten  sei  ein  Pokal  mit 
Diamantgravierung  und  Vergoldung,  wohl  eine  Arbeit  der  vom  Erz- 
herzog Ferdinand  zu  Hall  in  Tirol  gegründeten  Glashütte,  besonders 
angeführt.  Die  Abteilung  der  Keramik  erfuhr  durch  Erwerbung 
eines  Beckens  aus  Majolika,  mit  der  Darstellung  einer  Bärenjagd, 
einer  Arbeit  der  Werkstätte  der  Fontana  in  Urbino  aus  der  zweiten 
Hälfte  des  XVI.  Jahrhunderts,  die  wertvollste  Vermehrung.  Ver- 
hältnismäßig zahlreich  ist  der  Zuwachs  von  Metallarbeiten.  Ein 
anläßlich  der  im  Gewerbemuseum  zu  Troppau  veranstalteten  Aus- 
stellung älterer  Goldschmiedearbeiten  erworbenes  Reliquiar  aus 
Silber  bietet  Interesse  als  Arbeit  einer  Prager  Werkstätte  vom  Be- 
ginne des  XVIII.  Jahrhunderts. 

Die  Zahl  der  dem  Museum  geliehenen  Gegenstände  hat  sich 
abermals  durch  den  weiteren  Vollzug  der  Übersiedlung  der  Samm- 
lung Lanna  bedeutend  vermehrt. 

Die  Besucherzahl  gestaltete  sich  im  Verhältnis  zu  den  vorher- 
gehenden Jahren  niedriger,  indem  sie  18.089  Personen  gegen 
23.546  Personen  des  Jahres  1903  betrug. 

Die  Bibliothek  wurde  im  Jahre  1904  an  284  Besuchstagen 
von  10.226  Lesern  besucht,  welche  25.648  Bücher  und  58.991  Vor- 
bilder benützt  haben.  Aus  dem  Hause  sind  von  470  Personen,  Lehr- 
anstalten und  Industrieunternehmungen  647  Bücher  und  1066  Vor- 
bilder entliehen  worden.  Zu  Ankäufen  für  die  Bibliothek  sind  im 
verflossenen  Jahre  io.648’75  Kronen  verwendet  worden.  Der  Be- 
stand an  Büchern  ist  von  4102  Werken  auf  4305  Werke  gestiegen. 

Wie  alljährlich  veranstaltete  das  Museum  auch  im  Jahre  1904 
sechs  öffentliche  Vorlesungen,  welche  in  der  Zeit  vom  17.  Jänner 
bis  Mitte  März  bei  freiem  Zutritte  im  Vortragssaale  des  Museums- 
gebäudes stattfanden.  Im  ganzen  bezifferte  sich  der  Besuch  dieser 
sechs  öffentlichen  Vorlesungen  auf  1484  Personen. 

Außer  diesen  öffentlichen  Vorlesungen  wurden  auch  in  diesem 
Jahre  Vorlesungen  für  engere  Kreise  der  Gewerbetreibenden  abge- 
halten, und  zwar  ein  Zyklus  für  Goldschmiede,  Juweliere,  Graveure 
und  Gürtler  und  ein  zweiter  für  Typographen.  Die  Zahl  der  Besucher  betrug  1989  Personen. 

Für  Zwecke  der  Preisausschreibungen  stand  außer  dem  aus  dem  Jahre  1903  stammen- 
den Reste  von  475  Kronen  ein  Betrag  von  1000  Kronen  zur  Verfügung.  Aus  dieser  Summe 
von  1475  Kronen  wurden  auf  Grundlage  des  im  Jahre  1897  festgesetzten  Programms  für 
das  Jahr  1904  Preise  im  Gesamtbeträge  von  1360  Kronen  bestimmt  und  als  Preisaufgaben 
eine  Hängelaterne,  ein  Regenschirmgriff,  der  Einband  eines  Taschenkalenders  und  Idee  zu 
einer  Erinnerung  an  Prag  für  Fremde  ausgeschrieben. 

An  Ausstellungen  waren  zu  verzeichnen:  die  Ausstellung  von  modernen  keramischen 
Erzeugnissen  und  die  Ausstellung  ,,Die  Kunst  in  Prag  zur  Zeit  Rudolph  II.“,  welche 
vom  6.  März  bis  4.  April  dauerte.  Nach  Schluß  dieser  Ausstellung  wurden  Vorberei- 
tungen zu  der  unter  den  österreichischen  Museen  zirkulierenden  Gobelinausstellung 
getroffen.  Vom  i.  Juni  bis  3.  Juli  fand  im  Museum  eine  Ausstellung  von  Titelblättern  statt. 
Im  November  folgte  die  Ausstellung  der  anläßlich  der  Preisausschreibung  eingesandten 
Konkurrenzarbeiten.  Wie  in  den  vorhergehenden  Jahren,  wurde  auf  Grundlage  des  im  Jahre 
1899  anläßlich  der  ersten  Weihnachts- Ausstellung  festgesetzten  Programms  eine  Aus- 
stellung neuer,  einheimischer  kunstgewerblicher  Erzeugnisse  im  Monate  Dezember  ver- 
anstaltet. Der  Besuch  der  sechs  Ausstellungen  im  Jahre  1904  betrug  im  ganzen  13.620 
Personen. 


A.  Fisher,  Venus-Spiegel 
aus  Bronze 
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Im  Laufe  des  Jahres  1904  ist  das  Museum  mit  zwei  Publika- 
tionen hervorgetreten,  von  welchen  die  eine:  , .Bucheinbände  vom 
XVIII.  Jahrhundert  bis  in  die  neueste  Zeit“,  die  Frucht  der  im 
Jahre  1903  unter  Beihilfe  des  k.  k.  Österreichischen  Museums  in 
Wien  veranstalteten  Ausstellung  von  Bucheinbänden  ist.  Die  zweite 
Publikation:  „Die  Kunst  in  Prag  zur  Zeit  Rudolph  II.“  bildet  die 
Wiedergabe  der  unter  diesem  Titel  von  Direktor  Dr.  K.  Chytil  im 
Museum  gehaltenen  Vorlesung;  dieselbe  ist  durch  Bemerkungen 
und  Quellennachweise  vermehrt  und  mit  32  Abbildungen  ausge- 
stattet worden. 

PREISAUSSCHREIBEN.  Das  Mährische  Gewerbemuseum 
in  Brünn  ist  durch  die  Spende  eines  Gönners  in  der  Lage, 
hiemit  einen  auf  mährische  Künstler  beschränkten  Wettbewerb  zur 
Herstellung  eines  Erinnerungszeichens  auszuschreiben,  welches  in 
Bronze  ausgeführt  seitens  des  Kuratoriums  des  Mährischen  Ge- 
werbemuseums an  solche  Personen  verliehen  werden  soll,  die  sich 
um  das  Mährische  Gewerbemuseum  hervorragende  Verdienste  er- 
warben. Dieses  Erinnerungszeichen  soll  in  runder  oder  eckiger 
Form  gehalten  sein  und  auf  der  Vorderseite  eine  auf  den  Zweck 
bezügliche  Darstellung  und  auf  der  Rückseite  eine  Widmungs- 
inschrift mit  dem  Namen  des  Mährischen  Gewerbemuseums  tragen. 
Die  Entwürfe  sind  in  naturgroßem  Modell  bis  zum  30.  Oktober  1.  J. 
an  die  Direktion  des  Mährischen  Gewerbemuseums  einzusenden. 
An  diesem  Wettbewerbe  können  sich  aus  Mähren  gebürtige  oder 
daselbst  lebende  Künstler  beteiligen.  Für  preiswürdige  Arbeiten  ge- 
langt ein  Preis  von  200  Kronen  und  ein  zweiter  von  100  Kronen  zur 
Verleihung.  Die  Entscheidung  über  die  Ausführung  behält  sich  das 
Kuratorium  vor. 


A.  Fisher,  Venus-Spiegel 
aus  Bronze 


PREISAUSSCHREIBEN.  Das  kunstgewerbliche  Museum 
der  Handels-  und  Gewerbekammer  in  Prag  schreibt  folgende 
Preisaufgaben  aus: 

I.  Rahmen  in  Holz  geschnitzt  für  einen  ovalen  Wandspiegel,  i.  Preis:  250  K, 

2.  Preis:  180  K,  3.  Preis:  100  K. 

II.  Gürtelschnalle  und  -schließe,  u.  zw.  die  .Schnalle  für  den  Rückenteil  und  die 
Schließe  für  den  Vorderteil  des  Gürtels.  Beide  aus  Silber  mit  Emaildekor,  i Preis:  250  K, 
2.  Preis:  180  K,  3.  Preis:  100  K. 

III.  Fächer  mit  Blatt  auf  Seide  gemalt,  einfach  montiert,  i. Preis:  150  K,  2.  Preis:  100  K, 

3.  Preis:  80  K. 

IV.  Idee  zu  einer  Erinnerung  an  Prag  für  Fremde;  dieselbe  kann  entweder  in  einer 
deutlichen  Zeichnung  oder  in  einem  Modelle  vorgelegt  werden  unter  Angabe,  in  welchem 
Material  und  auf  welche  Art  der  Gegenstand  herzustellen  ist.  Der  zu  verfertigende  Gegen- 
stand muß  leicht  und  billig  herzustellen  sein  und  eine  charakteristische  und  geschmackvolle 
Erinnerung  an  Prag  bilden.  Allen  landläufigen  und  trivialen  Darstellungen  ist  auszuweichen. 
Es  können  auch  fertige  Gegenstände  vorgelegt  werden,  i.  Preis:  150  K,  2.  Preis:  100  K, 
3.  Preis:  70  K. 

An  der  Konkurrenz  können  sich  in  Böhmen  ansässige  Kunstgewerbetreibende  oder 
bei  solchen  in  Verwendung  stehende  Mitarbeiter  beteiligen,  ferner  die  nach  Böhmen  zu- 
ständigen absolvierten  Schüler  der  k.  k.  Kunstgewerbeschule  in  Prag  und  der  gewerblichen 
Fachschulen  Böhmens  und  die  in  den  betreffenden  Fächern  selbst  schaffenden  Künstler. 
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Die  Arbeiten  sind  bis  längstens  15.  Oktober  1905  an  das  kunstgewerbliche  Museum 
abzuliefern.  Nähere  Bestimmungen  enthält  die  Konkurrenzordnung. 

PREISAUSSCHREIBEN.  Die  Handels-  und  Gewerbekammer  in  Eger  verleiht  an 
Angestellte  und  Arbeiter,  welche  in  einem  und  demselben  kaufmännischen,  gewerblichen 
oder  industriellen  Unternehmen  des  Bezirkes  30  Jahre  ununterbrochen  in  zufrieden- 
stellender Verwendung  waren,  Auszeichnungen  in  Form  von  Medaillen,  und  zwar  silberne 
Mitarbeitermedaillen  für  Angestellte  und  Bronzemedaillen  für  Arbeiter  und  erläßt  behufs 
Beschaffung  entsprechender  Entwürfe  für  diese  Medaillen  eine  Preisausschreibung. 

Für  die  Originalentwürfe  jeder  Medaille  wurden  als  I.  Preis  200  K und  als  II.  Preis 
100  K bestimmt.  Die  Dimension,  in  welcher  die  Medaillen  ausgeführt  werden  sollen,  be- 
trägt bei  der  Arbeitermedaille  So,  bei  der  Medaille  für  Angestellte  60  mm  im  Durchmesser 
und  sind  die  Entwürfe  in  doppelter  Größe  anzufertigen. 

Österreichische  Künstler  deutscher  Nationalität  werden  eingeladen,  sich  an  dieser 
Konkurrenz  zu  beteiligen  und  allfällige  Arbeiten  bis  30.  Oktober  laufenden  Jahres  an  die 
Handels-  und  Gewerbekammer  in  Eger  einzusenden. 

Die  betreffenden  Entwürfe  (Avers-  und  Reversseite)  sind  mit  einem  Motto  oder 
Zeichen  zu  versehen  und  der  Name  und  die  genaue  Adresse  in  einem  versiegelten  Umschlag 
mit  dem  gleichen  Motto  oder  Zeichen  beizulegen. 


NTERNATIONALE  BUCHBINDEKUNST- AUSSTELLUNG.  Der 


X Mitteldeutsche  Kunstgewerbeverein  in  Frankfurt  a.  M.  veranstaltet  in  der  Zeit  vom 
15.  März  bis  16.  April  1906  im  Kunstgewerbemuseum  eine  internationale  Buchbindekunst- 
Ausstellung.  Den  Verein  leitet  hiebei  die  Erwägung,  daß  sich  seit  Jahren  gerade  in 
Frankfurt  a.  M.  ein  offenkundiges  Interesse  für  schöne  Bucheinbände  betätigt  und  er  be- 
trachtet als  Zweck  der  Ausstellung  die  weitere  Verbreitung  des  Sinnes  für  Wert  und 
Schönheit  künstlerischer  Bucheinbände,  sowie  die  Schaffung  neuer  Anregungen  auf 
diesem  Gebiete. 

Einladungen  zur  Beschickung  der  Ausstellung  ergehen  an  Berufs-  und  Liebhaber- 
buchbinder sowohl  des  Inlandes  als  auch  Auslandes,  besonders  aber  auch  an  Bücherfreunde 
und  Museen.  Hiebei  sollen  nur  die  eigentlichen  künstlerischen  Handarbeiten  in  Betracht 
kommen.  Vorgesehen  ist  auch  eine  Abteilung  für  Vorsatzpapiere  und  für  künstlerische 
Lederbearbeitung,  soweit  diese  zu  Buchbinderzwecken  bestimmt  ist.  Anmeldungen  werden 
bis  31.  Oktober  1.  J.  erbeten. 


MITTEILUNGEN  AUS  DEM  K.  K.  ÖSTER- 
REICHISCHEN MUSEUM 


ERSONALNACHRICHTEN.  Der  Minister  für  Kultus  und  Unterricht  hat  den 


XT  kommerziellen  Leiter  des  Zentralspitzenkurses,  Kustosadjunkten  am  k.  k.  Österreichi- 
schen Museum  für  Kunst  und  Industrie,  Dr.  Fritz  Minkus,  zum  Direktor  des  Zentralspitzen- 
kurses in  Wien  ernannt. 

Dem  Dozenten  für  ornamentale  Schrift  und  Heraldik  an  der  Kunstgewerbeschule 
des  k.k.  Österreichischen  Museums  für  Kunst  und  Industrie  in  Wien,  Rudolf  von  Larisch, 
wurde  der  Professortitel  verliehen. 


Besuch  des  MUSEUMS.  Die  Sammlungen  des  Museums  wurden  im 
Monat  August  von  1674,  die  Bibliothek  von  892  Personen  besucht. 
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moderne  Flächenornamente.  8 Taf.  Fol.  Plauen,  Ch. 
Stell.  Mk.  14. 

HELLER,  H.  Anatomie  eines  menschlichen  Körpers 
am  Kreuze.  Zwei  Wandtafeln.  Fol.  Wien,  Hof- 
und  Staatsdruckerei.  Mk.  3. 

HERDERS  Bilderatlas  zur  Kunstgeschichte,  i.  Teil. 
Altertum  und  Mittelalter.  76  Taf.  mit  720  Bildern. 
Qu.  Lex.  8°.  Freiburg  i.  B.,  Herder.  Mk.  8. 
JAUMANN,  A.  Deutsches  Kunstgewerbe  auf  dem  Welt- 
markt. (Innendekoration,  Aug.) 

— Die  Kunst  in  der  Schule.  (Kind  und  Kunst,  Juli.) 
KOCH,  A.  Moderne  Kunstchronik  oder  die  Rumfor- 
dische  Suppe,  gekocht  und  geschrieben  v.  K.  Her- 
ausgegeben von  E.  Jaffe.  i6g  S.  8°.  Innsbruck, 
Wagner.  Mk.  2. 

KÜHNEL  R.  und  H.  SACHS,  Neue  einfache  Orna- 
mente. 24  farbige  Taf.  Fol.  Plauen,  Ch.  Stoll. 
Mk.  30. 

Kunstschatz,  Der.  Die  Geschichte  der  Kunst  in  ihren 
Meisterwerken.  Ein  Buch  der  Erhebung  und  des 
Genusses.  Mit  erläutertem  Text  von  A.  Kisa.  In 
50  Lieferungen,  i.  Lieferung  8 S.  mit  Abb.  Fol. 
Stuttgart,  W.  Spemann.  Pfg.  40 
KURT,  F.  Der  Leichenwagen  Alexanders  des  Großen. 
Mit  einer  Taf.  und  8 Abb.  im  Text.  (Beiträge  zur 
Kunstgeschichte  N.F.  XXXI.)  Leipzig,  A.  Seemann. 
Mk.  f5o. 

MEIER-GRAEFE,  Jul.  Peter  Behrens.  (Dekorative 
Kunst,  VIII.  Sonderschrift.) 


MOHRMANN  K.  und  F.  EICHWERDE.  Germanische 
Frühkunst.  (In  12  Lieferungen.)  i.Lfg.  10  Lichtdr.- 
Taf.  und  IV  S.  Text.  Fol.  Leipzig,  Ch.  H.  Tauch- 
nitz. Mk.  6. 

OELENHEINZ,  L.  Die  Grenzen  des  Baugewerbeschul- 
unterrichts gegen  Kunst  und  Kunstgewerbe.  (Das 
Kunstgewerbe  in  Elsaß-Lothringen,  Juni.) 

Ornamentik  der  Gegenwart.  I.  Serie.  36  Taf.  Plauen, 
Ch.  Stoll.  Mk.  36. 

PABST.  Beobachtungen  über  gewerbliche  Erziehung 
und  praktischen  Unterricht  in  den  Schulen  der 
Vereinigten  Staaten  von  Nordamerika.  (Kunstge- 
werbeblatt, Juli.) 

PASINATI,  CI.  Einfache  farbige  Flachornamente,  ent- 
wickelt aus  Pflanzen  und  Blüten.  48  färb.  Taf.  m. 
3 Bl.  Text.  Fol.  Weißenburg  i.  B.,  V.  Stoll.  Mk.  30. 

PELKA,  O.  Das  Rad,  ein  christliches  Symbol.?  (Zeit- 
schrift für  christliche  Kunst,  XVIII,  5.) 

PROKOP,  A.  Die  Markgrafschaft  Mähren  in  kunstge- 
schichtlicher Beziehung.  Grundzüge  aus  der  Kunst- 
geschichte dieses  Landes  mit  besonderer  Berück- 
sichtigung der  Baukunst.  4 Bde.  m.  ca.  1660  Illustr. 
LI,  1493  S.  4°.  Wien,  R.  Spies  & Co.  Mk.  175. 

R.  Prof.  Dr.  Alois  Riegl  in  Wien  f.  (Kunst  und  Hand- 
werk, 1905,  IO.) 

ROSENER,  K.  Kunsterziehung  im  Geiste  Ludwig  Rich- 
ters. 130  S.  8°.  Gütersloh,  C. Bertelsmann. Mk.  1-20. 

ROLFS,  W.  Neapel.  I.  Die  alte  Kunst.  (Berühmte  Kunst- 
stätten, Nr.  29.)  Leipzig,  E.  A.  Seemann.  Mk.  3. 

SCHAFFER,  K.  Moderne  Entwürfe  für  verschiedene 
Gewerbe.  Zum  Gebrauche  für  den  Unterricht  im 
Freihandzeichnen  an  gewerblichen  Lehranstalten. 
22  färb.  Taf.  mit  IV  S.  Text.  Fol.  Wien,  K.  Grae- 
ser  & Co.  Mk.  20. 

Wien  am  Anfang  des  XX.  Jahrhunderts.  Ein  Führer  in 
technischer  und  künstlerischer  Richtung.  Herausg. 
V.  österr.  Ingenieur-  u.  Architekten-Verein.  Red.  v. 
P.  Kortz.  2 Bde.  i.  Bd.  XI.  388  S.  m.  Abb.  u.  17 
Taf.  Lex.  8°.  Wien,  Gerlach  & Wiedling.  i.  u.  2. 
Bd.  Mk.  60. 

ZEMP,  J.  L’ Art  de  la  Ville  de  Fribourg  au  moyen-äge. 
(Fribourg  artistique,  i.) 

II.  ARCHITEKTUR.  SKULPTUR. 

ALT,  T.  Die  Entstehungsgeschichte  des  Ottoheinrichs- 
baues  zu  Heidelberg  erörtert  im  Zusammenhang 
mit  der  Entwicklungsgeschichte  der  deutschen  Re- 
naissance. IV,  180  S.  m.  Abb.  Gr.  8°.  Heidelberg, 
C.  Winter.  Mk.  4.80. 

AVENARD,  E.  Le  nouvel  Hotel  de  Ville  de  Copen- 
hague.  (Art  et  Decoration,  Aug.) 

BLUMENTRITT,  G.  Das  ehemalige  Benediktinerstift 
Rott  am  Inn  und  seine  Stiftskirche.  (Aus  ,, Zeit- 
schrift für  Bauwesen“.)  24  S.  m.  37  Abb.  u.  5 Taf. 
Fol.  Berlin,  W.  Ernst  & Sohn.  Mk.  8. 

CORNES,  J.  Modern  Housing  in  Town  and  Country. 
Fol.  p.  XVIII,  196.  London,  Batsford.  7 s.  6 d. 

DACHLER,  A.  Das  „Zigeunerkreuz“  bei  Guntersdorf. 
(Monatsblatt  des  Altertums- Vereines  zu  Wien, 
4-6.) 

FISCHER,  Th.  Schwäbische  Baukunst.  (Stuttgarter 
Mitteilungen  über  Kunst  und  Gewerbe.  1905/6,  i.) 
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FISCHETTI,  A.  Pompeji.  Dargestellt  in  Photographien 
nach  Originalen  und  nach  den  Originalzeichnungen 
der  geplanten  Restaurationen.  27  Taf.  mit  III  S. 
Text.  4°.  Rom,  Loescher  & Co.  Mk.  4. 

Grabmalskunst.  Neue  Folge.  Herausgegeben  von  K.  R. 
Henker.  40  Taf.  Gr.  4°.  Berlin,  O. Baumgürtel.  Mk.  24. 

GRÜNDLING,  P.  Moderne  Architekturen.  30  litho- 
graphische Tafeln  mit  erklärendem  Text.  8 S.  4°. 
Leipzig,  B.  F.  Voigt.  Mk.  g. 

HALM,  PH.  M.  Die  Türen  der  Stiftskirche  in  Altötting 
und  ihr  Meister.  Ein  Beitrag  zur  Geschichte  der 
altbayerischen  Plastik  des  späteren  Mittelalters. 
(Aus  ,,Die  christliche  Kunst“.)  Lex.  8®.  München, 
Gesellschaft  für  christliche  Kunst.  Mk.  1.20. 

JOSEPHI,  W.  Geschichte  der  Baukunst.  (Hillgers  illu- 
strierte Volksbücher.)  8°.  Berlin,  Hillger.  30  Pf. 

KLEINCLAUSZ,  A.  Les  Predecesseurs  de  Claude 
Sluter.  (Gazette  des  Beaux-Arts,  Juli.) 

LAMBERT  und  STAHL.  Moderne  Baukunst.  Außen- 
und  Innenansicht  modern  ausgefdhrter  Wohn-  und 
Geschäftshäuser,  Villen-  und  Landhäuser.  (In  drei 
Abteilungen.)  I.  Abteilung,  20  zum  Teil  farbige  Taf. 
und  4 S.  Text  mit  eingedruckten  Grundrissen.  Fol. 
Stuttgart,  K.  Wittwer.  Mk.  20. 

LEHNER  Jos.  u.  E.  MADER.  Neue  Stuckdekorationen 
im  modernen  Stil.  60  Taf.  Originalentwürfe  in 
Lichtdruck.  Wien,  F.  Wolfrum  & Co.  Mk.  75. 

LEISCHING,  Jul.  Der  Brunnen  als  Straßen-  und 
Zimmerschmuck.  (Mitteilungen  des  Mährischen 
Gewerbemuseums,  5.) 

LEMPERTZ,  H.  G.  Joh.  Pet.  Alex.  Wagner,  fürsterz- 
bischöflich-Würzburgischer  Hofbildhauer,  1730  bis 
1809.  133  S.  Gr.  8°.  Köln,  J.  M.  Heberle.  Mk.  2. 

LETHABY,  W.  R.  The  Imagery  and  Sculptures  on  the 
West  Front  of  Wells  Cathedral  Church.  (Archae- 
ologia,  LIX,  1.) 

MASKELL,  A.  Ivories.  (The  Conn.  Libr.)  8°.  p.  443. 
London,  Methuen. 

MEYERHEIM,  P.  Friedrich  Drake.  (Zeitschrift  für  bil- 
dende Kunst,  Juli.) 

MÜHLEISEN,  W.  Entwürfe  für  moderne  Stückarbeiten, 
zumeist  Louis  XVI.  — Empire  — und  modernem 
Stil.  50  Lichtdr.  Taf.  Fol.  Berlin,  Spielmeyer.  Mk.45. 

MUTHESIUS,  H.  Das  englische  Haus.  (Stuttgarter 
Mitteilungen  über  Kunst  und  Gewerbe,  1905/6,  i.) 

OSBORN,  M.  Moderne  Plastik.  (Moderne  Essays, 
herausgegeben  von  Hans  Landsberg.)  8°.  Berlin, 
Gose  & Tetzlaff.  50  Pf. 

PUDOR,  H.  Die  Architektur  in  Finnland.  (Der  Archi- 
tekt, Aug.) 

RICKERTS,  Ch.  Dalou.  (The  Burlington  Magazine,  Aug.) 

RIEZLER,  W.  Wilhelm  Spannagel.  (Kunst  und  Hand- 
werk, 1905,  IO.) 

SANONER,  G.  La  Vie  de  Jesus-Christ  sculptee  dans 
les  portraits.  (Revue  de  l’Art  chretien,  Juli.) 

SCHMIDT,  K.  E.  Bernhard  Hötger.  (Zeitschrift  für  bil- 
dende Kunst,  Juli.) 

SCHULZE-NAUMBURG.  Zur  Baukunst  von  heute. 
(Der  Kunstwart,  14.) 

SWOBODA,  H.  Konkurrenzen  für  eine  einfache  Pfarr- 
kirche, für  ein  Reliquiar  und  für  ein  heiliges  Grab. 
Im  Aufträge  des  k.  k.  Ministeriums  für  Kultus  und 
Unterricht  und  der  österreichischen  Leo-Gesell- 
schaft. 57  S.  mit  Abb.  Folio.  Wien,  Gerlach  & 
Wiedling.  Mk.  i2'5o. 


ZAHN,  F.  Aufgabe  d.  Gartenkunst.  (Der  Städtebau, Aug.) 

ZEMP,  J.  Terrakottarelief  von  1517  mit  den  Wappen 
des  Jakob  Techtemann  und  der  Regula  Ammann. 
(Anzeiger  für  Schweizerische  Altertumskunde, 
N.  F.  VI,  2—3.) 

III.  MALEREI.  LACKMALEREI. 
GLASMALEREI.  MOSAIK  bo- 

ADAM-LEONHARD,  K.  Zur  Theorie  der  farbigen 
Perspektive.  Betrachtungen  für  Maler  und  Laien. 
20  S.  Kl.  8®.  Straßburg,  C.  Bongard.  Pf.  60. 

BLOCHET,  A.  Les  Origines  de  la  Peinture  en  Perse. 
(Gazette  des  Beaux-Arts,  Aug.) 

BOPPE,  A.  Les  ,,Peintres  de  Turcs“  au  XVIII  Siede. 
(Gazette  des  Beaux-Arts,  Juli.) 

BURCKHARDT,  R.  Cima  da  Conegliano,  ein  venezia- 
nischer Maler  des  Überganges  vom  Quattrocento 
zum  Cinquecento.  Ein  Beitrag  zur  Geschichte 
Venedigs.  Mit  31  Abb.  144  S.  (Kunstgeschicht- 
liche Monographien,  II.)  Leipzig,  K.  W.  Hierse- 
mann.  Mk.  12. 

Die  Dekorationsmalerei  von  heute.  (Innendekoration, 
Aug.) 

DÜRER,  Albr.  Das  Skizzenbuch  in  der  königlichen 
öffentlichen  Bibliothek  zu  Dresden.  Herausgegeben 
von  R.  Bruck.  160  Taf.  mit  40  S.  Text.  Gr.  4°. 
Straßburg,  J.  H.  E.  Heitz.  Mk.  50. 

ESCHER,  K.  Die  Wandgemälde  in  der  Dominikaner- 
kirche zu  Bern.  (Anzeiger  für  Schweizerische 
Altertumskunde,  N.  F.  VI,  4.) 

GRAMM,  J.  Spätmittelalterliche  Wandgemälde  im 
Konstanzer  Münster.  Ein  Beitrag  zur  Entwicklungs- 
geschichte der  Malerei  am  Oberrhein.  Mit  20  Taf. 
und  4 Abb.  im  Texte,  XII,  141  S.  (Studien  zur 
deutschen  Kunstgeschichte.)  Lex.  8°.  Straßburg, 
J.  H.  E.  Heitz.  Mk.  6. 

JUSTI,  Ludw.  Dürers  Dresdener  Altar.  Mit  7 Abb. 
(Beiträge  zur  Kunstgeschichte,  N.  F.  XXX.) 
Leipzig,  A.  Seemann.  Mk.  1.50. 

LABAN,  F.  Heinr.  Friedr.  Füger,  der  Porträtminia- 
turist. Mit  78  auf  13  zum  Teile  farbigen  Lichtdr. 
Taf.  und  in  den  Text  gedruckten  Abb.  (Erweiterter 
Sonderdruck  aus  Jahrbuch  der  preußischen  Kunst- 
sammlungen.) 73  S.  mit  13  Bl.  Erklärungen.  Gr.  4°. 
Berlin,  Grote.  Mk.  15. 

LEHNER,  Jos.  und  E.  MADER.  Neue  Glasmalereien 
und  Kunstverglasungen  im  modernen  Stil.  I.  Serie. 
(In  4 Abteilungen.)  I.  und  II.  Abteilung.  24  farbige 
Taf.  Wien,  F.  Wolfrum  & Co.  ä Mk.  25. 

MUNKERT,  A.  Die  Normalfarben.  Beitrag  zur  Technik 
der  Malerei.  VII,  171  S.  Gr.  8°.  Stuttgart,  F.  Enke. 
Mk,  5. 

OIDTMANN,  H.  Geschichte  der  Schweizer  Glas- 
malerei. (Aus  ,, Diamant“.)  VI,  303  S.  mit  Abb. 
und  14  Taf.  Gr.  8.  Leipzig,  A.  Duncker.  Mk.  10. 

RASPE,  Thdr.  Die  Nürnberger  Miniaturmalerei  bis 
1515.  Mit  IO  Lichtdr.  Taf.  und  i Textabb.  IV, 
78  S.  (Studien  zur  deutschen  Kunstgeschichte.) 
Straßburg,  J.  H.  E.  Heitz.  Mk.  5. 

VITZTHUM,  G.  Graf.  Von  den  Quellen  des  Stils  im 
,, Triumph  des  Todes“.  (Repertorium  für  Kunst- 
wissenschaft, XXVIII,  3.) 

VÖLKEL,  Gebr.  R.  Figurale  Malereien.  Amoretten, 
Allegorien,  Landschaften  und  so  weiter  für  den 
praktischen  Gebrauch  des  Dekorationsmalers. 
I. Teil.  60  färb.  Taf.,  Wien,  F.Wolfrum&  Co.  Mk.  100. 
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IV.  TEXTILE  KUNST.  KOSTÜME. 
FESTE  LEDER-  UND  BUCH- 
BINDERARBEITEN 

BONE,  H.  A.  Arras  Tapestry.  (The  Art  Journal,  Aug.) 

Dentelles  de la Collection  du  Musee  historique  desTissus 
de  Lyon.  26  Taf.,  Folio,  Plauen,  Ch.  Stoll.  Mk.  25. 

GUIFFREY,  J.  La  Marque  des  Gobelins.  (La  Chronique 
des  Arts,  26.) 

JOURDAIN,  M.  Venetian  Needlepoint.  (The  Connois- 
seur,  Juli.) 

LOEBEN,  M.  Der  Absatz  der  Plauener  Spitzen  nach 
den  Vereinigten  Staaten  von  Nordamerika.  VIII, 
13g  S.,  8°,  Dresden,  Böhmert.  Mk.  3.60. 

OIDTMANN,  H.  Die  neue  Fahne  der  St.  Sebastianus- 
Bruderschaft  in  Linnich.  (Zeitschrift  für  christ- 
liche Kunst,  XVIII,  5.) 

STEFFAHNY,  H.  Das  große  Handarbeitsbuch.  Mit 
vielen  Illustrationen,  erläuterndem  Text  und  Mus- 
tern. I.  Bd.  IV,  103  S.,  Lex.  8°,  Berlin,  W.Vobach 
& Co.  Mk.  3. 

STUMMEL,  H.  Die  Paramentik  vom  Standpunkte  des 
Geschmackes  und  Kunstsinnes.  76  S.  mit  10  Abb., 
8°,  Kavelaer,  J.  Thum.  Mk.  1.50. 

TALLBERG,  A.  The  Textile  Arts  in  Sweden.  (The 
Studio,  Juli.) 

WEISZ,  O.  Spitzenmotive.  18  Lichtdr.-Taf.,  Fol. 
Plauen,  Ch.  Stoll.  Mk.  18. 

V.  SCHRIFT.  DRUCK.  GRAPH. 
KÜNSTE  so. 

Art  in  Photography.  (The  Studio,  Special  Summer 
Number,  1905.) 

CLOUGH,  G.  T.  Some  Florentine  Woodcuts.  (The  Bur- 
lington Magazine,  Aug.) 

Collection  of  Artistic  Ex  Libris.  13  Plates.  8°.  London, 
A.  Owen,  i s. 

GEIGER,  W.  Liebe.  10  Originalradierungen.  III.  S. 
Text,  Fol.  München,  R.  Ripper  & Co.  Mk.  200. 

GRIMM,  R.  Moderne  Monogramme.  28  Taf.  mit  420 
Monogrammen.  8 S.  Text,  Lex.  8°,  Leipzig,  B.  F. 
Voigt.  Mk.  3. 

HARMSWORTH,  Sir  Alfr.  Motor  Prints.  (The  Con- 
noisseur,  Aug.) 

HOEBER,  F.  Das  Raumproblem  der  Japaner.  (Zeit- 
schrift für  Bücherfreunde,  Juli.) 

KOTHE,  W.  Die  Druckerfamilie  der  Estienne  (Ste- 
phanus). (Zeitschrift  für  Bücherfreunde,  Aug.) 

KRISTELLER,  P.  Jacques  Callot.  (Kunst  und  Künstler, 
III,  IO.) 

LIPPMANN,  O.  Moderne  Schriftenvorlagen.  20  Ent- 
würfe. 7 Bl.  Qu.  16°.  Dresden,  C.  Damm.  Pf.  25. 

LOUBIER,  J.  Die  Drucke  der  Doves  Press  von  T.  J. 
Cobden-Sanderson  und  Emery  Walkers.  (Zeit- 
schrift für  Bücherfreunde,  Aug.) 

MAI,  Joh.  Die  Photolithographie.  (Archiv  für  Buch- 
gewerbe, Juli.) 

MARGUILLIER,  A.  Pierre-Marcell  Roy.  (Gazette  des 
Beaux-Arts,  Aug.) 

MOLSDORF,  W.  Der  Formschneider  der  Holzschnitte 
in  dem  Breslauer  Drucke  der  Hedwigslegende  vom 
Jahre  1504.  (Repertorium  für  Kunstwissenschaft, 
XXVIII,  3.) 


PAZAUREK,  E.  Neujahrskarten.  (Mitteilungen  des 
Nordböhmischen  Gewerbemuseums,  XXIII,  i.) 

ROPS,  F.  Das  Weib.  30  Taf.  mit  Titelblatt.  4°.  Wien, 
C.  W.  Stern.  Mk.  30. 

SCHORBACH,  K.  Eine  Buchanzeige  des  Antwerpner 
Druckers  Geraert  Leeu  in  niederländischer  Sprache. 
(Zeitschrift  für  Bücherfreunde,  Juli.) 

Schriftvorlagen,  Moderne.  Supplement  zu  Schopp- 
meyers Schriftvorlagen.  6 Taf.  4°.  Jena,  Thüringer 
Verlagsanstalt.  Mk.  i. 

WHISTLERS  Lithographs.  The  Catalogue  comp,  by 
Th.  R.  Way.  z^d  ed.  8°.  p.  6g.  London,  G.  Bell. 

IO  s 6 d. 

WILLRICH,  E.  Graphische  Kunst  und  „Volkskunst“. 
(Archiv  für  Buchgewerbe,  Juli.) 

VI.  GLAS.  KERAMIK  bo- 

CLOQUET,  L.  Carrelage  en  terre  cuite.  (Revue  de 
l’Art  chretien,  Juli.) 

DALTON,  O.  M.  The  Crystal  of  Lothair.  (Archaeologia, 
LIX,  I.) 

HEGEMANN,  H.  Die  Herstellung  des  Porzellans.  Er- 
fahrungen aus  dem  Betriebe.  Mit  iig  Abb.  und 
einer  Bezugsquellenliste.  VIII,  428  S.  8°.  Berlin, 
Tonindustriezeitung.  Mk.  7.60. 

Marques,  monogrammes  et  poincons.  I.  Les  marques 
deSevres.  (L’Art pour Tous,  Nouvelle  Serie,  1905,  2.) 

Old  Wedgwood  Ware.  (The  Art  Journal,  Aug.) 

Porzellanmarken,  Meißner,  von  1704 — 1870,  sowie  die 
berühmtesten  Marken  anderer  alter  Fabriken  Euro- 
pas. 18  S.  mit  Figuren,  kl.  8°.  Dresden,  P.  Alicke. 
Mk.  2. 

PUKALL,  W.  Meine  Amerikafahrt.  (Sprechsaal,  27.) 

RANDAU,  P.  Die  farbigen,  bunten  und  verzierten 
Gläser.  Eine  umfassende  Anleitung  zur  Darstel- 
lung aller  Arten  farbiger  und  verzierter  Gläser,  der 
vielfarbigen,  irisierenden  und  metallisch  schimmern- 
den Mode-  und  Luxusgläser.  XIV,  347  S.  mit 
17  Abb.,  8°,  Wien,  A.  Hartleben.  Mk.  5. 

ROSENBAUM,  F.  Das  europäische  Porzellan  des 
XVIII.  Jahrhunderts.  (Aus  ,, Keramische  Monats- 
hefte“), 32  S.  mit  Abb.,  Lex.  8°,  Halle,  W.  Knapp. 
Mk.  2.50. 

SCHIREK,  C.  Die  k.  k.  Majolikageschirrfabrik  in  Ho- 
litsch.  Materialien  zu  ihrer  Geschichte.  300  S.  mit 
33  Abb.  und  2 farbigen  Taf.,  4°,  Brünn,  Selbst- 
verlag. Mk.  40. 

S.  L.  Studie  über  die  farbigen  Gläser.  (Sprechsaal,  27.) 

UNREIN,  O.  Altthüringer  Porzellan.  (Kunst  und 
Künstler,  III,  1 1.) 

WALTERS,  H.  R.  History  of  Ancient  Pottery.  Based  on 
the  Work  of  S.  Birch.  2 vols.  8°,  p.  540,  602.  Lon- 
don, J.  Murray.  63  s. 

WEISE,  R.  Neue  Entwürfe  für  moderne  Verglasungen. 
16  Lichtdr.-Taf.,  2 Farbendr.-Taf.  und  beschrei- 
bender Text.  Fol.  Berlin,  M.  Spielmeyer.  Mk.  20. 

VII.  ARBEITEN  AUS  HOLZ. 
MOBILIEN  bo- 

CLOUSTON,  R.  S.  Thomas  Sheraton.  (The  Connois- 
seur,  Juli.) 

DANDREA,  A.  und  E.  BEUTEL.  Technik  der  Holz- 
intarsien. (Zentralblatt  für  das  gewerbliche  Unter- 
richtswesen, XXIII,  3.) 


66 


500 


FELLINGER,  E.  Der  moderne  2immermann.  Farbige 
Originalentwürfe  in  neuer  Richtung.  I.  Serie. 
(6o  Taf.)  Wien,  F.  Wolfrum  & Cie.  Mk.  6o. 

Gartenmöbel  der  Dresdener  Werkstätten  für  Handwerks- 
kunst. (Dekorative  Kunst,  Aug.) 

HÖGG,  E.  Neue  Wohnräume  und  neues  Kunstgewerbe 
bei  A.  Wertheim.  (Deutsche  Kunst  und  Dekora- 
tion, Aug.) 

KREUTZMANN,  M.  Neuzeitliche  Holzschnitzereien. 

30  Lichtdr,-Taf.  mit  III  S.  Text,  Gr.  4°,  Zürich, 
M.  Kreutzmann.  Mk.  24. 

MEITINGER,  G.  45  moderne  neueste  Wagenzeich- 
nungen. (Aus:  ,,Der  Chaisen-  und  Wagenbau.“) 
47  Taf.,  München,  H.  Meitinger.  Mk.  12. 

Möbelausstellung,  1 6.  Veranstaltet  vom  Klub  der  In- 
dustriellen für  Wohnungseinrichtung  in  Wien. 
42  kleine  Lichtdr.  nach  Naturaufnahmen.  Folio, 
Wien,  A.  Schroll  & Co.  Mk.  26. 

MÜLLER,  H.  Moderne  Möbel.  42  kleine  Entwürfe. 
III  S.  Text.  4°.  Leipzig,  Seemann  & Co.  Mk.  6. 

NIEDLING,  A.  Kirchliches  Schreinwerk.  Die  wich- 
tigsten kirchlichen  Arbeiten  des  Kunstschreiners 
und  Holzbildhauers  im  romanischen,  gotischen  und 
Renaissancestil.  In  4 Lieferungen.  I.  Lieferung, 
8 Taf.,  Fol.  Berlin,  M.  Spielmeyer.  Mk.  7.50. 

PATEK,  C.  Der  moderne  Möbel-  und  Bautischler.  Ori- 
ginalentwürfe für  einfache  Ausführung  in  neuer 
Richtung.  I.  Serie.  40  Taf.,  hievon  20  in  farbiger 
Ausführung.  Wien,  F.  Wolfrum  & Co.  Mk.  45. 

— C.  Moderne  Interieurs.  I.  Serie.  36  färb.  Taf.  mit 
II  S.  Text.  Wien,  F.  Wolfrum  & Co. 

The  Revival  of  the  „Queen  Anne“.  (The  Cabinet  Maker, 
301  ff.) 

SONNE,  W.  Moderne  Holzfärbung  durch  lichtechte 
Teerfarbstoffe.  (Innen-Dekoration,  Aug.) 

Tapezierer  u.  Dekorateur,  Der  süddeutsche.  Illustrierte 
prakt.  Fachzeitschrift  für  die  gesamten  Interessen 
der  Tapezierer,  Dekorateure  etc.  i.  Jahrgang  1905. 
24  Hefte.  I.  Heft.  20  S.  mit  Abb.  Gr.  4°.  Stuttgart, 
Greinet  & Pfeiffer.  Vierteljährl.  Mk.  2. 

VIII.  EISENARB.  WAFFEN. 
UHREN.  BRONZEN  ETC. 

BELVILLE,  E.  Artisans  du  Metal.  (L’Artdecoratif,Juli.) 

HABERLANDT,  M.  Über  Raufwerkzeuge  der  Inn- 
viertler Bauernburschen.  (Zeitschrift  für  österr. 
Volkskunde,  XI,  3/4.) 

POTIER,  O.Bar.  Die  Paradewaffen  der  erzbischöflichen 
Trabanten  am  Hofe  von  Salzburg.  (Zeitschrift  für 
historische  Waffenkunde,  10.) 

SCHRÖDER,  B.  Die  Freiherrlich  von  Lipperheidesche 
Helmsammlung  in  den  kgl.  Museen  zu  Berlin. 
(Jahrbuch  des  kaiserlichen  deutschen  archäologi- 
schen Instituts,  XX,  i.) 

Steinschnitte,  Medaillen  und  Plaketten  von  Paul  Sturm. 

31  S.  mit  14  Abb.  8°.  Leipzig,  J.  Zeitler.  Mk.  1.50. 

IX.  EMAIL.  GOLDSCHMIEDE- 
KUNST ^ 

ANGST,  H.  Eine  schweizerische  Monstranz  (aus  Rat- 
hausen) im  Auslande.  (Anzeiger  für  Schweize- 
rische Altertumskunde,  N.  F.,  VI,  4.) 

BRAUN,  J.  Ein  Reliquiar  des  XII.  Jahrhunderts  in  der 
ehemaligen  Jesuitenkirche  zu  Molsheim  im  Elsaß. 
(Zeitschrift  für  christliche  Kunst,  XVIII,  5.) 


FORRER,R.  Geschichte  des  Gold- und  Silberschmuckes 
nach  Originalen  der  Straßburger  historischen 
Schmuckausstellung  von  1904.  VIII,  55  S.  mit  290 
Abb.  4°.  Straßburg,  L.  Beust,  Mk.  7. 

JACKSON,  Ch.  J.  English  Goldsmiths  and  their  marks. 
8°.  p.  696.  London,  Macmillan.  42  s. 

JOSEPH,  Fr.  Der  Juwelier  und  das  Fassen.  Hilfs-  und 
Lehrbuch  beim  Fassen  von  Edel-  und  Halbedel- 
steinen mit  einem  Anhang:  Kurzgefaßte  Stein- 
kunde. VII,  105  S.  8.  Leipzig,  H.  Schlag  Nachf. 
Mk.  2.50. 

MAJOR,  E.  Die  Basler  Goldschmiedfamilie  Fechter. 
(Anzeiger  für  Schweizerische  Altertumskunde  N 
F.  VI,  2/4.) 

MONOD -HERZEN,  E.  Le  Bijou.  (Art  et  Decoration, 
Aug.) 

NEUMANN,  W.  Verzeichnis  baltischer  Goldschmiede, 
ihrer  Merkzeichen  und  Werke.  75  S.  mit  Fig.  8°. 
Riga,  G.  Löffler.  Mk.  2.20. 

READ,  Ch.  H.  Notes  on  a Standing  Cup  of  Silver  Gilt 
with  the  Arms  of  William  the  Silent,  the  Property 
of  the  Earl  of  Yarborough.  (Archaeologia,  LIX,  i.) 

X.  HERALDIK.  SPHRAGISTIK. 
NUMISMAT.  GEMMENKUNDE 

DANNENBERG,  H.  Die  ältesten  Münzen  Ostsachsens. 

(Numismatische  Zeitschrift,  36,  Bd.  I./II.) 
DESTOUCHES,  E.  v.  Münchens  Stadtwappen  und  das 
Münchner  Kindl.  (Kunst  und  Handwerk,  1905,  10.) 

DOMANIG,  K.  Josef  Tautenhayn  sen.  (Numismatische 
Zeitschrift,  36,  Bd.  I/IL) 

XI.  AUSSTELLUNGEN.  TOPO- 
GRAPHIE. MUSEO  GRAPH  IE  ^ 

GRAEVEN,  H.  Museographie  über  das  Jahr  1903. 
I.  Westdeutschland,  II.  Bayerische  Sammlungen. 
(Westdeutsche  Zeitschrift  für  Geschichte  und 
Kunst,  XXIII,  4.) 

GROSSE,  E.  Über  den  Ausbau  und  die  Aufstellung 
öffentlicher  Sammlungen  von  ostasiatischen 
Kunstwerken.  (Museumskunde  I,  3.) 

BERLIN 

HEILBUT,  E.  Die  II.  Ausstellung  des  Deutschen 
Künstlerbundes.  (Kunst  und  Künstler,  Juli.) 

— HÖGG,  E.  s.  Gr.  VII. 

— ROSENHAGEN,  H.  Die  II.  Ausstellung  des  Deut- 
schen Künstlerbundes  in  Berlin.  (Die  Kunst  für 
Alle,  XX,  21,  22.) 

— STOEVING,  C.  Ausstellung  A.  Wertheim,  Berlin 
1905.  (Deutsche  Kunst  und  Dekoration,  Aug.) 

— S WARZENSKI,  G.  Die  Ausstellung  künstlerischer 
Innenräume  der  Firma  A.  S.  Ball  in  Berlin.  (Kunst- 
gewerbeblatt. Aug.) 

BREMEN 

PAULI,  G.  Die  Kunsthalle  zu  Bremen.  (Museums- 
kunde, I,  2.) 

BRÜNN 

LEISCHING,  Jul.  Unsere  Frauenkunstausstellung. 
(Mitteilungen  des  Mährischen  Gewerbemuseums,  5.) 
CHIETI 

HERMANIN,  F.Die  Ausstellung  altabruzzesischer 
Kunst  in  Chieti.  (Kunstchronik.  N.  F.  XVI,  30.) 


501 


RUDOLF  RIBARZ  VON  HARTWIG  FISCHEL- 
WIEN  5^ 

JTE  kann  man  sich  wohl  kaum  eine  richtige  Vor- 
stellung davon  machen,  wie  beengt  und  bedrückt 
die  bildenden  Künstler  Wiens  — die  nicht  der 
herrschenden  Mode  nachliefen  — in  den  Sech- 
zigerjahren des  verflossenen  Jahrhunderts  lebten 
und  arbeiteten,  wie  wenig  Anregung  und  Führung 
das  jungeTalent  zu  erwarten  hatte,  das  amDonau- 
strand  das  Licht  der  Welt  erblickte.  Und  doch 
brachte  es  damals  Albert  Zimmermann  zuwege, 
in  einigen  Schülern  den  Keim  jener  wahren  und 
echten  Begeisterung  zu  wecken,  die  zu  bleibenden  Leistungen  führt  und  über 
die  größten  Hindernisse  hinweghilft.  Aus  seiner  Landschaftsschule  gingen 
unter  anderen  auch  Schindler,  Jettei  und  Ribarz  hervor,  welche  über  die 
Grenzen  ihrer  Heimat  hinaus  wirkten,  welche  im  stände  waren,  den  Kontakt 
der  großen  internationalen  Kunstbewegung  mit  Österreich  wieder  herzustellen. 

Die  mächtigen  Anreger,  welche  jener  Generation  die  Wege  wiesen, 
lebten  in  Frankreich;  es  waren  vor  allem  die  durch  den  Engländer  Constable 
auf  die  Bahnen  eines  ernsten  und  intensiven  Naturstudiums  gedrängten  so- 
genannten Meister  der  Dreißigerjahre.  Man  kann  den  tiefen  Eindruck,  den 
das  Wirken  der  Troyon,  Millet,  Corot,  Rousseau,  Daubigny,  Diaz,  Dupre  auf 
die  damals  heranwachsende  Künstlergeneration  ausübte,  am  besten  an  der 
langen  Dauer  ihrer  Einwirkung  erkennen,  an  der  Verehrung  für  ihre  Namen, 
welche  noch  lebendig  blieb,  als  von  der  Seine  schon  wieder  neue  Impulse 
ausgegangen  waren  und  als  die  ganze  europäische  Kunst  durch  andere  große, 
neue  Gedanken  in  die  lebhafteste  Bewegung  geraten  war, 

Schindler,  Ribarz  und  Jettei  haben  jeder  in  seiner  Art  der  französischen 
Kunstanschauung  und  Kunstübung  zeitweilig  gefolgt.  — - Schindler,  der  niemals 
dauernd  Österreich  verlassen  hat,  überwand  den  fremden  Einfluß  allmählich  und 
fand  die  meisten  und  fruchtbringendsten  Anregungen  in  der  heimischen  öster- 
reichischen Natur,  Jettei  lebte  lange  in  Frankreich,  blieb  aber  auch  dort 
immer  der  schwer  bewegliche  Wiener,  der  seine  eigene  zarte  Note  nur  lang- 
sam durch  die  Berührung  mit  französischem  Können  entwickelte  und  zur 
Verfeinerung  brachte. 

Ribarz  wurde  ganz  zum  Franzosen ; wie  er  Sprache  und  Manieren  der 
ihm  sympathischen  Seinestadt  annahm,  wußte  er  auch  ihre  künstlerischen 
Anregungen  zu  verarbeiten  und  in  ihrer  Atmosphäre  sein  kräftiges  Talent 
zur  Entfaltung  zu  bringen.  Er  hat  dort  stets  die  Reibung  mit  seinen  bedeuten- 
den Zeitgenossen  gesucht,  um  im  Kontakt  mit  den  Stärksten  seine  eigenen 
Kräfte  zu  proben  und  zu  festigen  und  so  zur  Persönlichkeit  zu  reifen.  Und 
als  er  nach  Österreich  zurückkehrte,  blieb  er  auch  in  der  Heimat  ein  Reprä- 
sentant und  ein  Verteidiger  französischer  Kunstanschauungen  bis  zu  seinem 
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Rudolf  Ribarz,  Radierung 

Ende  1904  erfolgten  Tode.  Ribarz  hat  unter  den  genannten,  ihm  enger  be- 
freundeten Zimmermann -Schülern  als  Jüngster  die  Akademie  besucht.  Er 
wurde  am  30.  Mai  1848  als  Sohn  eines  Wiener  Kaufmannes  geboren,  eines 
gebildeten  und  angesehenen  Mannes  von  strenger  Rechtlichkeit,  der  seinen 
früh  zur  bildenden  Kunst  hindrängenden  Sohn  vorerst  die  Vorbereitung  zu 
seinem  eigenen  Beruf  erwerben  ließ. 

Weder  die  Realschule  noch  die  Handelsakademie  vermochten  den 
temperamentvollen  Knaben  von  seinem  Wege  abzubringen,  seine  frühen 
Zeichen-  und  Malversuche  wurden  im  Verborgenen  geübt  und  erhielten,  als 
er  zwölf  Jahre  alt  war,  durch  die  Unterweisungen  des  Landschaftsmalers 
Holzer  die  erste  Förderung.  Als  dann  auch  Zimmermann  die  Neigungen  des 
jungen  Mannes  unterstützte,  gelang  es  ihm,  die  Einwilligung  zum  Akademie- 
besuche zu  erwirken.  Vier  Jahre  folgte  er  lernbegierig  dem  damals  so  lücken- 
haften Unterricht,  von  dem  nur  die  Anregungen,  die  von  Zimmermanns 
Persönlichkeit  ausgingen,  haften  blieben.  Er  zog  mit  diesem  ins  Gebirge,  in 
die  Ramsau  bei  Salzburg  und  anderwärts,  um  in  Wäldern,  an  Mühlen  und 
Wasserläufen  Studien  zu  sammeln,  die  dann  im  Winter  zu  Kartons  für  Kom- 
positionsübungen verwertet  wurden.  Veduten  und  Waldinterieurs,  Illustra- 
tionen zu  Dichtungen  wurden  in  verwandtem  Sinne  von  all  diesen  Kunst- 
jüngern geschaffen,  denen  ein  lyrisch-romantischer  Zug  gemeinsam  war,  die 
sich  an  malerische  Aufgaben  der  schwierigsten  Art  wagten,  ohne  Aussicht, 
sie  bewältigen  zu  können.  Und  doch  lebte  in  allen  eine  so  begeisterte  Liebe 
zur  Natur  und  zur  Kunst,  daß  die  Erinnerung  an  diese  erste  Lehrzeit  auch 
den  reifen  Künstler  noch  erfreuen  konnte  — so  weit  ihn  auch  seine  spätere 
Entwicklung  von  diesen  ersten  Wegen  abdrängte. 


Es  muß  ein  eige- 
ner Zauber  in  dem 
Wesen  des  alten, 
derben  und  humor- 
vollen Zimmermann 
gelegen  haben,  der 
auf  seine  übermütige 
und  hoffnungsvolle 
Schar  die  eigene  Be- 
geisterung zu  über- 
tragen vermochte; 
der  die  Überzeugung 
von  der  Notwendig- 
keit ernster  und  rast- 
loser Arbeit  vor  der 
Natur  tief  einpflanzte, 
der  die  Sehnsucht 
nach  der  tieferen  Er- 
kenntnis vom  W esen 
der  Kunst  in  den  jun- 
gen Seelen  weckte 
und  förderte. 

Was  aber  Wien 
als  Kunststadt  da- 
mals den  Künstlern 
bieten  konnte,  ken- 
nen wir  aus  dem 
Schicksal  und  den 
Worten  des  Märty- 
rers G.  F.  Wald- 
müller, der  bitter 
genug  davon  zu  sprechen  wußte.  Es  ist  nicht  zu  wundern,  wenn  sich  der 
Drang  auszuwandern  in  den  jungen  Gemütern  festsetzte,  die  so  sehr  nach 
Anregung  und  Belehrung  dürsteten  und  so  wenig  festen  Boden  unter  sich 
fühlten;  man  war  der  akademischen  Rezepte  gründlich  müde  geworden,  fand 
aber  keine  Führung  für  einen  neuen  Kurs.  Wohl  wußte  man,  wie  es  im 
Westen  gärte,  wie  große  Talente  ganz  neue  Wege  gebahnt  und  Großes  voll- 
bracht hatten;  aber  nur  ein  einziger  Kunsthändler  hatte  einzelne  Bilder  her- 
übergerettet, ganz  wenige  private  Sammler  hatten  sie  bei  sich  aufgenommen, 
ohne  daß  der  volle  Wert  ihrer  Erwerbungen  gewürdigt  wurde.  Viel  war  in 
Wien  nicht  von  der  neuen  erstarkenden  Kunst  zu  fühlen. 

Ribarz  hatte  Energie  und  Mut  genug,  um  den  Entschluß,  nach  Paris  zu 
ziehen,  in  sich  reifen  zu  lassen.  Er  hatte,  durch  Schulfreunde  begünstigt, 
Anschluß  an  kunstliebende  Kreise  der  Wiener  Gesellschaft,  die  Beziehungen 
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mit  Paris  unterhielten;  aber  sein  Vater  war  dem  französischen  Wesen 
abhold  und  fürchtete  die  freien  Sitten  für  seinen  Sohn.  Er  schuf  diesem 
zuerst  die  Möglichkeit,  in  Wien  selbständig  zu  arbeiten,  mietete  ihm  ein 
Atelier,  wo  der  junge  Maler  vorwiegend  Tierstudien  kultivierte.  Er  wollte 
Tiermaler  werden;  Ochsengespanne  und  Kühe  im  Freien,  Hühner  und  Enten, 
wie  er  sie  sah,  verwertete  er  zu  kleinen  Bildern,  die  manchen  Liebhaber 
fanden.  Im  ganzen  winkte  ihm  aber  noch  wenig  Erfolg,  war  er  ja  doch  nicht 
seines  Weges  sicher,  das  Selbstvertrauen  mußte  mühsam  errungen  werden. 

Im  Jahre  1875  erhielt  er  die  Möglichkeit,  zu  seiner  Ausbildung  nach 
Brüssel  zu  reisen,  wo  ihm  eine  wertvolle  Einführung  zu  Hilfe  kam.  Durch 
van  Haanens  Empfehlung  öffnete  sich  ihm  das  Haus  van  der  Stappens, 
dessen  markante  künstlerische  Persönlichkeit  einen  Kreis  von  aufstrebenden 
Talenten  anzuziehen  wußte.  Und  seit  jener  Zeit  verband  eine  warme 
persönliche  Freundschaft  die  beiden  Künstler,  v/elche  ihr  Lebensweg  noch 
öfter  zusammenführte.  Mit  neidloser  Freude  konnte  Ribarz  Zeuge  des 
wachsenden  Ruhmes  jenes  belgischen  Bildhauers  bleiben.  Ihr  erster  Kontakt 
wurde  jäh  unterbrochen.  Als  Ribarz  ein  halbes  Jahr  in  Brüssel  verbracht 
hatte,  mußte  er  wieder  nach  Wien  zu  seinem  sterbenden  Vater  eilen. 

Dieser  war  ihm  bis  dahin  Freund  und  Stütze  gewesen.  Nach  seines 
Vaters  Tode  zog  Ribarz  mit  Malzeug  und  angefangenen  Bildern  — fast  seiner 
einzigen  Habe  — nach  Paris,  wo  er  für  lange  Zeit  eine  neue  Heimat  finden 
sollte.  Er  war  zu  stolz,  von  seiner  Familie  in  Hinkunft  eine  Unterstützung 
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ZU  fordern  und  ertrug  willig  die  bittersten  Entbehrungen,  ohne  seine  Ange- 
hörigen von  seiner  bedrängten  Lage  in  Kenntnis  zu  setzen. 

Zuerst  war  ein  wohlhabender  Schulfreund,  der  ihn  auch  später  niemals 
im  Stiche  ließ,  sein  Wirt  und  sein  Rückhalt.  Auch  künstlerischen  Anschluß 
fand  er  gleich.  Jettei  war  kurze  Zeit  vor  ihm  nach  Paris  gekommen.  Eduard 
Charlemont  lebte  dort  in  guten  Verhältnissen.  Der  Letztere  hatte  damals 
großen  materiellen  Erfolg,  bewohnte  ein  eigenes  Hotel  mit  Atelier  am 
Boulevard  Clichy  und  hielt  auch  offenes  Haus  für  seine  Freunde  Ribarz  und 
Jettei.  Ersterer  teilte  auch  zeitweilig  seinen  Arbeitsraum,  konnte  sich  aber 
bald  ein  kleines  Atelier  in  der  Nähe  mieten,  als  er  seine  Arbeiten  zu  verwerten 
begann,  obwohl  sie  ihn  nicht  befriedigen  wollten. 

Es  lebte  damals  eine  Kolonie  von  deutschen,  österreichischen  und 
ungarischen  Malern  in  Paris,  die  von  dem  Kunsttreiben  der  großen  Stadt 
angelockt  waren,  und  die  eng  zusammenhielten.  Aus  der  Wiener  Schule 
waren  noch  Wenzel  Schwarz,  Ruß  und  Paal,  aus  Deutschland  Gotthard 
Kuehl  und  Liehermann,  aus  Ungarn  Munkacsy  bei  den  regelmäßigen  Zu- 
sammenkünften, zu  denen  sich  manchmal  Kunstfreunde,  wie  der  öster- 
reichisch-ungarische Gesandte  Graf  Hoyos  gesellten.  Hier  wurden  die  bren- 
nenden Fragen  der  Kunst  diskutiert,  die  alle  bewegten,  hier  wurde  das  Feuer 
genährt,  das  in  ihnen  die  tiefen,  ernsten  Eindrücke  entfachte,  welche  von 
französischer  Art  zu  empfinden  und  zu  arbeiten  ausgingen. 

Ribarz  fühlte  besonders  lebhaft,  wie  sehr  er  vom  Wege  entfernt  war, 
der  ihn  von  den  Schulfesseln  befreien  konnte.  Wie  weit  war  die  erzählende 
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Rudolf  Ribarz,  Schloß  Gondorf  a.  d.  Mosel,  1885 

Art  zu  malen,  welche  er  in  der  Gebirgsnatur  zu  üben  gelernt  hatte,  von  der 
eindringenden  Naturbeobachtung  getrennt,  die  vor  ihm  ihre  glänzenden 
Resultate  zeitigte.  Die  Paysage  intime  hatte  damals  den  Höhepunkt  ihrer 
Entwicklung  erreicht;  die  großen  Künstler,  die  sie  geschaffen,  hatten  wohl 
nicht  alle  die  Früchte  ihrer  Lebensarbeit  ernten  können,  aber  die  heran- 
wachsende  Generation  blickte  zu  ihnen  auf,  wie  zu  leuchtenden  Sternen. 
Einer  von  ihnen,  Daubigny,  sollte  Ribarz  zur  rechten  Zeit  die  hilfreiche  Hand 
reichen,  als  der  junge  Kämpfer  daran  war,  den  Mut  zu  verlieren. 

Ribarz  hat  in  späteren  Jahren  oft  erzählt,  welch  erlösenden  Einfluß  ein 
Wort  dieses  Künstlers  auf  ihn  ausgeübt  hatte.  Verzweifelt  und  dem  Selbst- 
mord nahe,  blickte  er  in  der  ersten  Zeit  seines  Pariser  Aufenthaltes  auf  seine 
Studien,  die  ihm  so  weit  von  jeder  Wahrheit  entfernt  schienen.  Eine  mit- 
fühlende Freundin  (L.  Parmentier)  führte  den  Verzweifelten  mit  seinen 
Arbeiten  zu  Daubigny,  der  ihn  wohlwollend  aufnahm  und  folgendes  sagte: 
,,Mein  Lieber,  Sie  zeichnen  ja  sehr  gut,  aber  Sie  suchen  zu  sehr  den  Gegen- 
stand selbst  zu  fassen,  anstatt  den  Eindruck  auf  Ihr  Auge  (l’impression)  fest- 
zuhalten.“ Damit  wurde  ihm  ein  neuer  Weg  geöffnet.  Er  ging  nun  der  male- 
rischen ,, Erscheinung“  der  Dinge  nach  und  begann  sofort  in  nächster  Nähe, 
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Rudolf  Ribarz,  Schloß  Von  de  Leyn  a.  d.  Mosel,  1888 


am  Montmartre,  wo  noch  Mühlen  standen  und  viel  reizvolles  unkultiviertes 
Gelände,  im  Sinne  von  Daubignys  Lehren  intensive  Studien  zu  machen. 

Als  ihm  diese  nun  immer  besser  glückten,  wuchs  sein  Mut.  Er  dehnte 
seine  Studienfahrten  allmählig  aus,  besuchte  die  malerischen  Fischerdörfer 
an  der  französischen  Küste,  kam  in  die  Normandie,  aber  am  lebhaftesten  zog 
es  ihn  doch  nach  Holland.  Er  suchte  ja  immer  den  einfachen,  großen  Natur- 
vorgängen möglichst  nahezukommen,  die  Tonschönheit  der  alten  Meister 
auf  dem  Wege  intensiver  Naturbeobachtung  wiederzufinden,  wie  es  die 
Meister  der  Dreißigerjahre  taten. 

Es  lebten  noch  außer  Daubigny  einige  von  ihnen  und  ein  eigentümlicher, 
für  den  jungen  Künstler  sehr  ehrenvoller  Vorfall  verhalf  ihm  dazu,  auch  an 
Dupre  Anschluß  zu  finden.  Ribarz  kam  bei  seiner  strengen  Selbstkritik  und 
seinem  Arbeitsdrang  ohne  Lebensklugheit  zu  keinem  materiellen  Fortschritt. 
Da  überredete  ihn  ein  schwedischer  Kollege  (der  frühverstorbene  Maler 
Jägerfeit),  einige  Studien  dem  bescheidenen  Kunstladen  anzuvertrauen,  mit 
dem  er  selbst  in  Verbindung  stand.  Am  Boulevard  Malesherbes  befand  sich 
diese  Zufluchtstätte,  welche  zufälligerweise  auch  von  Jules  Dupre  besucht 


5o8 


Rudolf  Ribarz,  Rochuskirche  in  Thiers  (Südfrankreich),  1884 


wurde.  Der  berühmte  Maler  wurde  auf  Ribarz  aufmerksam,  verlangte  vom 
Kunsthändler  seine  Adresse,  suchte  ihn  auf  und  erwarb  einige  seiner  Arbeiten. 

Von  da  datierte  ein  persönlicher  Verkehr,  der  Ribarz  auch  mit  den 
anderen  Größen  seiner  Zeit  in  Berührung  brachte.  Er  lernte  Corot  näher 
kennen.  Er  schloß  sich  an  Boulard  an,  zu  dem  ihn  besondere  Freundschaft 
hinzog.  Daubigny  nahm  sich  seiner  auch  weiterhin  an. 

Mit  Dupre  und  Boulard  war  Ribarz  häufig  in  Cayeux  zu  Studien- 
zwecken, er  strebte  unbekümmert  um  die  Erwerbstätigkeit  immer  nach 
unmittelbarem  Kontakt  mit  der  Natur  und  dem  Verkehr  mit  anregenden 
Künstlern.  Während  Dupre  die  energische,  großangelegte  Art  der  Barbizon- 
Leute  repräsentierte,  von  Ruhm  und  Erfolg  begleitet  war,  gehörte  Boulard  zu 
den  zurückgezogenen,  bescheidenen,  immerfort  suchenden  Künstlern,  die  Aus- 
stellungen mieden,  dem  Getriebe  auswichen  und  in  verfeinerten  Tongenüssen 
schwelgten.  Er  suchte  dem  tiefen,  kräftigen  und  zugleich  weichen  Tonzauber 
Rembrandtischer  Malerei  nahe  zu  kommen  und  scheint  mit  seinem  großen 
Ernst  viel  Einfluß  auf  Ribarz  gewonnen  zu  haben. 

Wie  sehr  der  ältere,  ausgereifte  Künstler  den  aufstrebenden  jungen 
schätzte,  beweist  eine  Stelle  aus  einem  Briefe : ,,Sie  sind  zu  bescheiden,  lieber 
Freund“,  schrieb  Boulard.  ,,Ihre  Malerei  ist  ebensoviel  wert  wie  die  meinige, 
das  habe  ich  Ihnen  schon  gesagt  und  ich  wiederhole  es  noch  einmal.  Wir 
haben  auf  verschiedenen  Gebieten  unsere  Schwächen  und  unsere  Qualitäten, 
aber  gleich  groß  ist  bei  uns  beiden  die  Liebe  zur  Kunst.“ 
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Rudolf  Ribarz,  Bauernhäuser  bei  Regenstauf  (Bayern),  1898 


Ribarz  führte  damals  ein  wahres  Bohemien-Leben.  Er  hatte  nicht 
immer  genug  zu  essen,  aber  immer  Pläne  und  Hoffnungen  in  Fülle.  Er  genoß 
jeden  Augenblick  der  Freude  im  Verkehr  mit  gleichgestimmten  Kollegen 
und  war  ganz  beherrscht  von  seiner  Arbeit.  Nur  eine  kräftige,  elastische 
Natur  konnte  den  andauernden  Entbehrungen  so  Widerstand  leisten.  Gar 
manches  Mal  hatte  er,  wenn  er  des  Abends  einer  Einladung  folgte,  tags- 
über noch  nichts  in  den  Magen  bekommen;  zum  Glück  machte  ihn  seine 
amüsante  und  temperamentvolle  Art  des  persönlichen  Verkehrs  zu  einem 
gern  gesehenen  Gast  und  er  fand  oft  anhängliche  und  liebevolle  Wirte  und 
aufopfernde  Freunde.  Und  wenn  er  aufseine  weiten  Studienmärsche,  bepackt 
mit  großen  Leinwänden  und  schwerem  Malgerät,  auszog,  der  Sonnenglut 
ausgesetzt  oder  dem  kalten  herbstlichen  Nebel  der  holländischen  Landschaft, 
die  er  so  sehr  liebte  — da  war  meist  nicht  mehr  wie  ein  Stück  Brot  und  ein 
bescheidenes  Stück  Käse  oder  ein  Ei  zur  Stärkung  in  seiner  Tasche  vor- 
handen. 

Die  Aussichten  auf  Verkauf  seiner  Arbeiten  waren  gering.  Er  half  sich 
wie  er  konnte.  Als  er  einmal  zu  einem  künstlerischen  Freund,  mit  dem  er 
zeitweise  zusammen  wohnte,  melancholisch  sagte,  ,,ich  kann  nur  malen,  aber 
nicht  verkaufen“,  da  erhielt  er  die  scherzhafte  Antwort:  ,,Da  ich  zwar  ver- 
kaufen, aber  nicht  malen  kann,  so  passen  wir  eigentlich  zusammen“. 
Ein  Pakt  war  bald  geschlossen;  Ribarz  malte,  der  Freund  unterschrieb  und 
verkaufte  und  der  Erlös  ward  geteilt. 

Mitten  in  seiner  Boheme-Zeit  hatte  Ribarz  das  Glück,  eine  heitere 
Lebensgefährtin  zu  finden,  die  Freud  und  Leid  mit  ihm  teilte  und  in  seltener 
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Rudolf  Ribarz,  Kanal  in  Overshie  (Holland),  1884 


Anhänglichkeit  und  Treue  mit  ihm  ausharrte  bis  an  sein  Ende,  ihm  immer 
wertvoller  werdend. 

Damals  war  es  nur  ein  magerer  Bissen,  den  sie  zu  teilen  hatten,  aber 
es  ging  anderen  auch  nicht  besser.  Der  Maler  Gagliardini  mit  seiner  jungen 
Genossin  war  zu  jener  Zeit  in  nahem  persönlichen  Verkehr,  in  gleichen  Ver- 
hältnissen mit  Ribarz.  Da  mußte  denn  jene  von  beiden  Menagen,  die 
gerade  gut  versorgt  war,  für  die  Gemeinschaft  den  Wirt  machen.  Anspruchs- 
voll war  man  nicht,  aber  voll  Galgenhumor  und  guter  Einfälle,  welche  die 
Tafel  würzten.  Genußfähig  und  genußfroh  war  ja  Ribarz  trotz  all  der  trüben 
Stimmungen,  die  ihn  oft  beherrschten.  Die  Briefe  in  seine  Heimat  an  die  so 
sehr  geliebte  Schwester  blieben  unberührt  von  den  schwersten  Sorgen.  Er 
suchte  die  zahlreichen  wohlhabenden  Freunde  auf,  welche  ihm  seine  Wiener 
Beziehungen,  seine  Kunst,  seine  Lebensfreude  verschafften.  Er  liebte  Musik, 
hatte  schon  als  Knabe  eifrig  Gesang  gepflegt,  und  freute  sich,  künstlerischen 
Gesang  zu  hören. 

Auch  in  literarische  und  Theaterkreise  brachte  ihn  seine  Kunst.  Dumas 
(Als)  suchte  ihn  auf  und  erwarb  und  bestellte  bei  ihm  Arbeiten.  Faure  (de 
rOpera),  der  gleichfalls  den  Mäcen  zu  spielen  liebte,  war  unter  seinen  Gön- 
nern und  Freunden. 


Rudolf  Ribarz,  Kanal  in  Overshie  (Holland) 


Manchen  Genuß  verdankte  er  seiner  körperlichen  Kraft  und  Geschick- 
lichkeit. Er  war  als  gewandter  Eisläufer  bekannt,  er  war  ein  kühner,  wage- 
mutiger Schwimmer,  benützte  oft  die  Gelegenheit,  daß  holländische  Seebäder 
in  der  Nähe  seiner  Studienplätze  lagen,  zu  seinen  Touren.  Wenn  die  See 
recht  hoch  ging  und  zu  großartigen  malerischen  Eindrücken  Veranlassung 
gab,  reizte  es  ihn,  weit  hinaus  zu  schwimmen  und  seine  Kraft  auszunützen. 
Trotzdem  er  sehr  kurzsichtig  war,  gebrauchte  er  keine  Vorsichtsmaßregeln. 
Als  ihn  einmal  die  Wogenkämme  höher  trugen  als  sonst,  die  Täler  tiefer 
gefurcht  waren,  der  prächtig  beleuchtete  Küstenstreifen  in  weiter  Ferne 
glänzend  schimmerte,  bemerkte  er  zu  seinem  Schrecken  plötzlich,  daß  dieser 
Lichtstreif  pfeilschnell  zu  wandern  schien.  Er  wußte  nun,  daß  er  in  eine  der 
gefährlichen  Strömungen  geraten  war,  die  schon  vielen  den  Untergang  brach- 
ten. Als  es  ihm  trotz  aller  Schwierigkeiten  mit  Aufwendung  aller  geistigen 
und  physischen  Kräfte  gelungen  war,  die  Küste  endlich  zu  erreichen,  hatte  er 
am  Strande  vier  Stunden  zurückzuwandern,  um  das  Badeetablissement  (von 
Blankenberghe)  zu  erreichen,  wo  seine  Kleidung  zurückgeblieben  war. 

Wer  die  Leiden  und  Entbehrungen  des  Landschaftsmalers  kennt,  die 
ihn  beim  Naturstudium  erwarten,  wird  begreifen,  wie  wertvoll  eine  robuste 
Konstitution  dem  Künstler  sein  mußte.  Leider  blieb  ihm  diese  nicht  dauernd 
treu.  Er  hatte  als  Jüngling  denKeim  einesLeidens  empfangen,  das  ihn  in  reiferen 
Jahren  schwer  bedrängte  und  sein  vorzeitiges  Ende  herbeiführen  sollte. 
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Dieser  schwerwiegende 
und  tiefgreifende  V organg 
teilt  sein  Leben  in  zwei 
ungleiche  Abschnitte;  er 
prägt  sich  in  seinem 
äußeren  Leben  wie  in 
seinem  Schaffen  aus  und 
verhinderte  ihn,  jene  all- 
gemeine Anerkennung 
und  jenen  Erfolg  zu 
erleben,  die  ihm  sonst 
voraussichtlich  geblüht 
hätten.  Künstlerische  An- 
erkennung ist  ihm  freilich 
schon  frühe  und  oft  zu 
teil  geworden.  Ja  es  kenn- 
zeichnet geradezu  seine 
Entwicklung,  daß  unter 
seinen  Förderern  vorwie- 
gend Künstler  figurieren, 
daß  ein  großer  Teil  seiner 
Arb  eiten  in  Künstlerhände 
überging.  Ein  Beweis  für 
diesen  Umstand  ist  seine 
Aufnahme  in  den  ,,cercle 
artistique  et  litteraire“, 
der  von  einem  Kunstfreund  (Martinet)  im  Anfang  der  Achtzigerjahre  ge- 
gründet wurde.  Ein  großer  Ausstellungssaal  vereinigte  die  besten  der  damals 
wirkenden  Maler  und  Bildhauer  in  ausgewählten  Werken,  die  ohne  Rücksicht 
auf  den  Geschmack  eines  größeren  Publikums,  aber  dafür  zur  eigenen  Augen- 
weide der  Künstler  und  Kenner  zusammengestellt  waren. 

Auch  Ribarz  war  aufgefordert  worden,  Arbeiten  einzusenden  und  wie 
es  unter  Künstlern  üblich  ist,  zum  Austausch  von  Arbeiten  eingeladen;  unter 
denen,  die  einen  Ribarz  besitzen  wollten,  waren  Rodin,  Cazin,  Thaulow, 
Raffaelli.  Roll  kaufte  freigebig  zwei  holländische  Bilder  von  seinem  unbe- 
mittelten Kollegen,  von  dem  er  schon  früher  Studien  erworben  hatte.  Aber 
auch  die  Großen  der  älteren  Generation  wie  Daubigny  und  Dupre  freuten 
sich,  seine  Bilder  zu  besitzen.  Mit  Rücksicht  auf  diese  künstlerische  Aner- 
kennung ist  es  auch  verständlich,  daß  er  verhältnismäßig  früh  zum  Societaire 
der  ,,Societe  Nationale  des  Beaux-Arts“  gewählt  wurde,  zu  ihren  Gründern 
zählt  und  auch  öfter  Juror  war. 

Um  es  zu  solchen  Ehren  zu  bringen,  war  eine  bedeutende  Arbeits- 
leistung nötig,  die  einem  festgesteckten  Ziele  zustrebte.  Es  ist  kaum  ein 
Dezennium  Zwischenraum  von  jener  Zeit,  wo  der  gänzlich  fremde,  wage- 
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mutige  Jüngling  als  Ler- 
nender den  heißen  Bo- 
den des  Pariser  Kunst- 
lebens betritt,  bis  zu 
jener  Zeit,  wo  ihm  die 
Besten  seines  Faches 
Anerkennung  zollen. 

Die  Kunstanschau- 
ungen, denen  er  zu  fol- 
gen lernte,  hat  Ribarz 
selbst  in  späteren  Jah- 
ren einmal  in  folgender 
Weise  ausgedrückt: 

,,Ein  Künstler  soll 
selbst  schaffen  und  zur 
ersten  unerschöpflichen 
Quelle  der  Natur  zu- 
rückkehren, wie  es  die 
Alten  gemacht  haben, 
denn  nur  dadurch  sind 
sie  selbst  lebensfähig 
geworden.  Auch  sie  aber 
haben  die  Natur  nur  als 
Mittel  zu  ihrem  künst- 
lerischen Zweck  benutzt 
und  haben  sich  infolge 
der  Verschiedenartig- 
keit ihrer  Talente  und 
durch  die  individuelle 
Interpretation  in  der  verschiedenartigsten  Weise  von  ihr  entfernt.“  Der  rasch 
gewonnene  Beifall  des  Publikums  galt  ihm  nichts,  obwohl  er  in  seiner  mate- 
riellen Enge  nach  praktischen  Erfolgen  auszublicken  hatte.  Er  sagte:  ,,In 
Frankreich,  zur  Zeit  der  großen  modernen  Maler,  ist  die  Anschauung  sprich- 
wörtlich geworden,  daß  jeder  Geringste  in  Kunstwerken  Fehler  sieht  und 
nur  wenige  — und  zwar  nur  solche,  die  unter  wirklichen  Künstlern  leben  — 
die  Qualitäten  herausfinden  und  mit  Überzeugung  genießen  können.“ 

Darum  war  ihm  der  wahre  Kunstgenuß  ein  Vorrecht  weniger,  die  Kunst 
eine  aristokratische  Angelegenheit,  die  nie  der  großen  Menge  zugänglich 
werden  kann. 

Er  spottete  über  ,,das  lustige,  der  Menge  zugängliche  Gebiet  der  Natur- 
abschreibung, auf  dem  die  Virtuosität  dem  Publikum  im  höchsten  Grade 
imponiert“  und  über  die  ,, Novellenmalerei,  bei  der  nicht  die  schöne  Form 
der  malerischen,  groß  gesehenen  und  groß  gedachten  Wirkung,  sondern  der 
Titel  und  der  illustrative  Wert  das  Publikum  interessieren  und  verblüffen“. 


Rudolf  Ribarz,  Holländischer  Kanal,  1884 
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Rudolf  Ribarz,  Straße  in  der  Picardie 


Ihm  aber  galt  gerade  die  Größe  der  malerischen  Erscheinung  als  die 
hervorragendste  Qualität  eines  Bildes  und  die  Erreichung  dieser  Vorzüge 
war  sein  vornehmstes  Streben. 

„Die  großen  Meister  Frankreichs  haben  bewiesen,  daß  man  durch  liebe- 
volles und  permanentes  Studium  der  Natur  dieser  nahe  bleibt  und  sich 
,personnel‘  aus  ihr  entwickeln  kann,  indem  man  das  aus  ihr  herauszugreifen 
lernt,  was  den  malerischen  Gedanken  — d.  h.  die  malerische  Schönheit  und 
die  poetische  Wirkung  ausmacht.“ 

Was  ihn  besonders  anzog,  waren  bestimmt  aufgebaute,  ernstruhige 
Landschaften,  womöglich  mit  einem  Stück  alter  Architektur,  einem  Schloß, 
einer  Windmühle  oder  Bauerngehöften,  Heuschobern,  über  ihnen  ein 
schwerer,  grauer  Himmel  mit  großen,  stark  beleuchteten  Wolkenzügen. 
Immer  steckt  eine  kernige  Zeichnung,  die  einer  großen  vereinfachten  Form 
zustrebt,  in  seinen  Sachen  und  ein  feiner,  weicher  Zusammenklang  der 
grauen  oder  braunen  Grundtöne,  zu  denen  einige  bestimmt  angeschlagene 
Farben  oder  Lichtflecken,  rote  Dächer,  grüne  Rasenflächen  den  energisch 
betonten  Kontrast  bilden.  Nie  hat  er  unfeine  Töne  auf  seiner  Palette  geduldet. 

Solche  Anregungen  zu  suchen,  war  er  zuerst  nach  Barbizon  bei  Fontaine- 
bleau gegangen,  in  die  Normandie  und  Picardie,  am  häuflgsten  aber  immer 
nach  Holland,  das  er  lange  Zeit  regelmäßig  besuchte.  Er  zog  meist  im  Spät- 
sommer und  Herbst  dorthin,  am  Wege  versuchend,  sein  knappes  Reisegeld 
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Rudolf  Ribarz,  Gardone  (Gardasee),  1899 


ZU  vermehren ; er  scheute  auch  nicht,  das  Porträt  einer  Ziege  zu  liefern, 
wenn  es  den  Eigentümer  freigebig  machte;  mitunter  half  ihm  eine  Provinz- 
ausstellung besser.  Selten  war  er  in  südlichen  Gegenden,  nur  einige  Zeit  in 
Thiers.  Die  Sonne  lockte  ihn  nicht.  Er  liebte  das  nasse  Wetter,  die  feuchte 
schwere  Luft,  die  so  stimmungsvoll  und  geschlossen  die  Massen  verband: 
weiche,  großgeformte  Luftvorgänge,  dampfende  Weiden,  tiefe  Wasserläufe 
mit  leuchtenden  Segeln. 

Öfter  war  er  auch  an  der  Mosel.  Dort  fand  er  in  Schloß  Steinsei  bei 
Luxemburg,  das  den  Verwandten  seines  Freundes  Pidoll  gehörte,  eine 
heitere  Geselligkeit  und  in  der  Umgebung  malerische  Anregung.  Die  alten 
Schlösser  und  Burgen  an  den  steilen  Flußufern  regten  ihn  an.  Die  Bilder 
aus  Gondorf,  Scheugen  stammen  daher.  Pidoll,  der  Schüler  von  Böcklin  und 
Marees  schloß  sich  auch  auf  Studienreisen  an  den  ernsten  Landschafter, 
die  Liebe  zu  den  alten  Meistern  und  zu  Holland,  die  gleiche  Kunstbegeisterung 
verband  sie.  Fruchtbarkeit  und  Arbeitslust  des  temperamentvollen  Ribarz 
wirkten  anregend  und  aneifernd. 

Kraft  und  Bestimmtheit  waren  ein  Grundzug  seines  Wesens  und  seiner 
Kunst.  Aber  auch  Vielseitigkeit  war  ihr  eigen.  Er  besaß  neben  der  Nei- 
gung zur  Landschaft  einen  Zug  zum  Dekorativen,  der  sich  im  Staffeleibild 
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allein  nicht  ausleben 
konnte.  Den  Innen- 
raum als  Ganzes 
wollte  er  beherr- 
schen und  die  Vor- 
liebe französischer 
Architekten  für  Pan- 
neaux,  für  gerahmte 
Felder,  kam  ihm  zu 
Hilfe.  Die  naturalis- 
tische Landschaft, 
wie  er  sie  pflegte, 
war  wohl  zur  un- 
mittelbaren Anwen- 
dung für  dekorative 
Zwecke  nicht  geeig- 
net. Er  fand  sein 
eigenes  Auskunfts- 
mittel; Pflanzenwerk 
mit  großen  Blüten 
und  Früchten  und 
kräftigem  Blattwerk, 
aufwächst,  in  Obst- 
und Gemüsegärten  die  beladenen  Arme  in  die  Luft  hinausstreckt,  benützte 
er  als  kräftige  Note  für  den  Rahmen,  den  unmittelbaren  Vordergrund,  zu 
dessen  Opposition  er  die  luftigen  Ausblicke  auf  landschaftliche  Hintergründe 
einsetzte. 

So  schuf  er  viele  Paravants  und  Panneaux.  Ein  Pariser  Speisesaal  wurde 
so  von  ihm  dekoriert.  Die  große  Folge  prächtiger  Blumen-  und  Früchte- 
studien, welche  sich  im  Nachlaß  vorfindet,  legt  Zeugnis  ab  von  dem  inten- 
siven Studium,  das  er  als  Vorarbeit  im  Jardin  des  plantes  und  an  abge- 
schnittenen Blumen  machte.  Auch  die  Pariser  Obst-  und  Gemüsegärten  sahen 
ihn  oft.  Er  liebte  es,  ,, Kraut  und  Rüben“  zu  malen,  wie  er  sich  scherzhaft  aus- 
drückte. Diese  Tätigkeit  sollte  ihm  später  zu  nutze  kommen,  als  er  in  seine 
Heimat  zurückkehren  konnte. 

Obwohl  Ribarz  ganz  im  Leben  der  französischen  Kunstwelt  aufging, 
für  sein  Vaterland  ganz  verloren  schien,  sandte  er  doch  manches  Bild  ins 
Wiener  Künstlerhaus,  da  er  der  Genossenschaft  seit  ihrer  Gründung  an- 
gehörte. Häufiger  gelang  es  ihm  allerdings,  in  München  erfolgreich  auf- 
zutreten und  er  äußerte  sich  in  seinen  Briefen  oft  bitter  darüber,  wie  fremd 
er  seinen  engeren  Landsleuten  geworden  war. 

Im  Jahre  1886  hatte  er  zu  seiner  Freude  Gelegenheit,  wenn  auch  indirekt, 
für  Wien  zu  wirken.  Eduard  Charlemont  hatte  drei  Deckenbilder  für  das 
Foyer  des  neuen  Burgtheaters  zu  malen  und  gewann  seinen  alten  Freund 
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wie  es  sich  an  Mauern  herabrankt,  aus  dem  Wa 


zur  Mitwirkung. 

Besonders  der 
„Sommernachts- 
traum“, der  ganz 
auf  landschaft- 
licher Basis  zu 
entwickeln  war, 
bot  ihm  für  seine 
Einflußnahme 
eine  große  und  an- 
regende Aufgabe, 
die  er  zur  Freude 
seiner  französi- 
schen Kollegen 
und  zum  Vorteil 
des  Werkes  glän- 
zendzu lösen  ver- 
mochte. 

Man  erkennt  in 
der  großzügigen 

Art,  in  der  die  Waldnatur  behandelt  ist,  im  großen  Ornament  der  Luft  die 
Eigenart  des  Landschafters,  der  es  auch  verstand,  der  flguralen  Komposition 
glücklich  entgegenzukommen. 

Einige  Jahre  später,  1889,  als  die  Pariser  Weltausstellung  Ribarz  die 
große  goldene  Medaille  brachte,  wanderte  endlich  auch  eines  seiner  besten 
Bilder  dauernd  in  die  Heimat. 

Ein  Wiener  Kunstfreund  erwarb  das  prächtige  Bild  aus  Overshie,  in  dem 
die  energische  und  persönliche  Art  des  Künstlers  voll  zum  Ausdruck  gelangte. 
Es  war  dies  ein  Lebenszeichen  für  die  Heimat,  wo  insbesondere  J.  E. 
Schindler,  der  alte  Studiengenosse,  den  begabten  Freund  nicht  vergessen 
hatte;  Schindler  trat  für  Ribarz  ein,  wo  er  konnte  und  verfolgte  mit  Freude 
das  künstlerische  Wachsen  seines  Studiengenossen,  der  unter  denselben 
Jugendeindrücken  stand.  Ribarz  wirkte  in  Wien  wie  ein  Repräsentant  jener 
großen  und  gesunden  Tradition  der  Dreißigerjahre,  welche  eine  Vorstufe 
bildete  zum  Impressionismus  der  nächsten  Entwicklungszeit.  Die  Anschauung 
dieser  jüngeren,  kühneren  und  sensitiveren  Künstlergruppe  ging  aber  über 
das  Ziel  hinaus,  das  sich  Ribarz  gesteckt  hatte.  Er  blieb  im  Fahrwasser  der 
Paysage  intime,  dadurch  blieb  er  auch  jenen  Künstlern  näher,  die  von 
Marees  und  Böcklin  ausgingen,  wie  Pidoll.  Dieser  unglückliche,  feinfüh- 
lige Künstler  schrieb  einmal  gelegentlich  eines  Ausstellungsbesuches  an 
seinen  Freund  Ribarz,  den  er  immer  über  seine  geringen  Erfolge  zu  trösten 
suchte; 

,, Lassen  Sie  sich  nicht  irre  machen,  Ihre  Ausstellung  gehört  zu  dem  Besten 
was  da  ist.  Unter  den  Landschaftsmalern  reicht  keiner  an  Sie.  Es  kann  kein 
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Zweifel  sein,  in  unserer  Kunst  wie  in 
der  Bildhauerei  handelt  es  sich  um 
Form.  Die  Farbe  ist  und  bleibt  ein 
Mittel  dazu.  Vornehm  wirkt,  was  als 
Form  gewollt  und  in  diesem  Sinne 
durchgebildet  ist.  Es  war  mir  wie  ein 
Trunk  frischen  Wassers  in  der  allge- 
meinen Dürre,  als  ich  Ihre  Wand  sah; 
die  ältere  holländische  Landschaft  ist 
feiner  als  Ihre  neueren  Sachen:  blei- 
ben Sie  Ihrer  Natur  treu  und  lassen 
sich  durch  das  Blendwerk  nicht  dazu 
verführen,  Ihrem  künstlerischen  Wert 
Abbruch  zu  tun.“ 

Pidoll  hatte  leider  noch  im  Jahre 
1897  Ursache  zu  folgenden  Worten 
an  Ribarz:  ,, Behalte  nur  Deinen  jun- 
gen Mut,  der  Erfolg  wird  sicher  nicht 
ausbleiben.  Ich  sehe  fast  täglich,  daß 
sich  das  Gute  in  irgend  einer  Weise 
Bahn  bricht.  Nur  geht  das  bei  uns 
eben  langsam,  langsam,  auch  wenn 

Einer  so  flink  ist  wie  Du Auch 

das  wird  sicher  kommen,  wir  stehen 
vielleicht  eben  vor  der  Tür.  . . . Ein 
wenig  Angst  habe  ich  immer  vor  den 
Wienern.  Dieses  lyrische  Volk  hat 
keinen  ernstlichen  Sinn  für  die  echte 
bildende  Kunst  und  auch  bei  der  größ- 
ten Anerkennung  wirst  Du  in  Wien 
immer  zu  raufen  haben.“  Daß  diese 
Worte  einem  reifen  Künstler  zugeru- 
fen werden  konnten,  der  den  Höhe- 
punkt seiner  Entwicklung  bereits  über- 
schritten und  schon  fünf  Jahre  wieder 
in  seiner  Vaterstadt  Wien  als  Lehrer 
gewirkt  hatte  — kennzeichnet  seine 
Stellung  im  Kunstleben. 

Seine  Rückkehr  in  die  Heimat 
war  der  Initiative  des  Grafen  Latour 
zu  verdanken. 

Fallenböck,  ein  junger,  begabter  Wiener,  der  zu  Studienzwecken  nach 
Paris  gegangen  war,  als  er  für  eine  erledigte  Lehrkanzel  (nach  dem  Tode 
Sturms)  an  der  Wiener  Kunstgewerbeschule  ausersehen  wurde,  fiel  einem 
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unglücklichen  Abenteuer  zum  Opfer 
und  nahm  sich  das  Leben.  Der  kunst- 
sinnige Graf  lernte  in  dieser  Zeit  die 
Tätigkeit  des  ausgewanderten  Öster- 
reichers näher  kennen  und  veranlaßte, 
erfreut,  eine  so  treffliche  Kraft  wie 
Ribarz  gewinnen  zu  können,  die  Beru- 
fung desselben  nach  Wien  an  die  Kunst- 
gewerbeschule des  österreichischen 
Museums.  Ribarz  hatte  in  diesem  Jahre 
(1891)  mit  einer  größeren  Ausstellung 
am  Champ  de  Mars  besonderen  Erfolg 
und  erlebte  auch  die  Freude,  daß  eines 
seiner  Bilder  vom  französischen  Staat 
für  die  moderne  Galerie  im  Palais  Lu- 
xembourg angekauft  wurde. 

Damals  erhielt  er  auch  seine  erste 
Ordensauszeichnung,  die  ihn,  wie  er 
sich  in  einem  Briefe  in  die  Heimat 
scherzhaft  ausdrückte,  auf  24  Stunden 
kindisch  machte,  also  um  48  Stunden 
weniger  lang  wie  bei  seiner  Medaille. 

In  seinen  späteren  Jahren  hatte  er 
noch  öfter  Gelegenheit,  sich  sichtbarer 
Merkmale  offizieller  Anerkennung  zu 
erfreuen.  Am  wertvollsten  aber  war 
ihm  stets  das  Beiwort  ,,personnel“,  das 
seine  Kollegen  ihm  gaben.  Die  Eigen- 
art des  künstlerischen  Schaffens,  ,, Per- 
sönlichkeit“ im  besten  Sinne,  war  das 
kostbarste  Lob,  das  ihm  zu  teil  werden 
konnte.  Es  zu  erringen,  war  das  eifrigste 
Streben  seines  Lebens. 

Was  Ribarz  als  Lehrer  in  seiner 
Abteilung  für  Blumenmalerei  anstrebte, 
war  in  seinen  eigenen  dekorativen  Ar- 
beiten ausgedrückt.  Er  zielte  darauf  ab, 

,, unermüdlich  die  Varietät  der  Natur 
auszunützen  und  auf  dekorativer  Basis 
zu  verwerten“.  Von  den  in  Panneaux 
geteilten  Wandflächen  der  Interieurs 
bis  zur  Bordüre  herab,  waren  den 

Schülern  Aufgaben  gegeben,  zu  deren  Bewältigung  das  Naturstudium  in 
erster  Linie  herangezogen  wurde;  ,, durch  Vereinfachung  in  der  Darstellung 
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sollte  der  klare  Begriff  und 
Charakter  der  Pflanzen  fest- 
gestellt werden“  — wie  es  in 
seinen  eigenen  prächtigen 
Studien  geschehen  war.  Auf 
diesem  Gebiet  liegt  auch  die 
wertvollste  Seite  seines  Wir- 
kens als  Lehrer;  unermüdlich 
wies  er  auf  die  Natur  hin, 
ohne  seine  persönliche  Art  als 
den  einzigen  Weg  zu  preisen, 
auf  dem  man  sich  ihr  nähern 
konnte.  Er  fand  in  Wien  eine 
Gelegenheit,  zu  zeigen,  wie  er 
sich  auch  die  Landschaft  für 
dekorative  Zwecke  angewen- 
det dachte.  Baron  Albert 
Rothschild  bestellte  für  sein 
neues  Palais  in  der  Heugasse, 
bei  dem  eine  Anlehnung  an 
den  Baucharakter  der  Barock- 
zeit maßgebend  war,  zehn 
große  Panneaux  für  eine 
Halle  (1897).  Ribarz  machte 
eingehende  Naturstudien  vor- 
wiegend zeichnerischer  Art  in 
barocken  Park-  und  Schloßanlagen.  Besonders  Veitshöchheim  bei  Würzburg 
zog  ihn  an,  aber  auch  Schloßhof  bei  Marchegg  suchte  er  öfters  auf. 

Daß  er  dann  auch  von  den  Gobelins  und  Wanddekorationen  jener  Zeit 
beeinflußt  wurde,  lag  nahe,  und  so  stehen  seine  Arbeiten  unter  stilistischem 
Banne.  Er  ging  nur  mit  Rücksicht  auf  die  Naturbeobachtung  weiter  wie  die 
Alten  und  führte  einen  Naturalismus  ein,  der  in  seinem  eigenen  Wesen,  in 
den  Anschauungen  seiner  Entwicklungszeit,  in  seinen  französischen  An- 
regungen begründet  war.  Es  trat  die  Periode  seines  Schaffens  ein,  in  der  er 
nicht  mehr  den  Bannerträgern  neuer  Kunstanschauungen  angehörte,  sondern 
jenen  ausgereiften  Vertretern  einer  abgeschlossenen  Generation,  welche  den 
vorwärtsdrängenden  jüngeren  Kräften  Raum  gaben  und  das  Werden  neuer 
Taten  mit  Interesse  verfolgten.  Was  seine  allmählige  Isolierung  verschärfte 
und  wohl  auch  teilweise  verursachte,  waren  physische  Leiden,  welche  zeit- 
weilig die  Arbeitskraft  lähmten,  welche  ihn  zu  immer  größer  werdenden 
Entsagungen  zwangen.  In  einem  Briefe  an  eine  seiner  Schülerinnen,  die  ihm 
persönlich  nahe  stand,  schrieb  er  im  August  1898: 

,,  . . . Doch  drängt  es  mich,  Ihnen  ein  Lebenszeichen  von  uns  zu 
geben,  wenn  auch  meine  Verhältnisse  mir  nicht  mehr  erlauben,  als  einen 
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Seufzer  auszustoßen.  Bitte, 
stellen  Sie  sich  denselben 
vor,  aus  der  innersten  Tiefe 
eines  schwerbedrängten 
Menschen  kommend  . , 

,,Alle  großen  Pläne  im 
Kunsttreiben  sind  mir  voll- 
ständig unzugänglich  und 
bin  ich  heute  durch  eine 
längere  Besprechung  mit 
meinem  Arzte  zu  einer  Art 
von  pensioniertem  Künst- 
er  geworden,  was  mir  lei- 
der keine  Freude  verur- 
sachen kann.“ 

Er  gab  nur  seine  Lehr- 
tätigkeit gänzlich  auf,  aber 
nicht  das  künstlerische 
Schaffen.  Ja  seine  Produk- 
tivität wuchs  sogar  in  sei- 
ner allerletzten  Zeit.  Im 
Jahre  1897  hatte  er  im 
Künstlerhause  noch  in 
großer  Rüstigkeit  erfolg- 
reich eine  Kollektivausstel- 
lung veranstaltet,  in  der  er 
an  seine  frühere  Tätigkeit  anknüpfte.  Als  er  mehrere  Jahre  später  (1901)  in 
einem  neuen  Kunstsalon  gleichzeitig  mit  Leistikow  einige  Zimmer  füllte,  war 
vorwiegend  der  letzte  Teil  seiner  Arbeiten  vertreten  und  wer  den  schwer 
Leidenden  kannte,  war  erstaunt,  die  Kraft  zu  sehen,  über  welche  er  noch 
verfügte.  Ja  in  seinem  letzten  Sommer  (1904)  war  eine  Energie  und  ein  Tem- 
perament in  manchen  Bildern,  das  die  Unsicherheit  der  Hand  vollkommen 
vergessen  machte.  Aus  Bad  Hall  und  aus  Sierning  sind  solche  Arbeiten  vor- 
handen, die  wohl  anders  als  die  französischen,  aber  in  ihrer  Art  merkwürdig 
frisch  und  kühn  anmuten. 

Er  empfand  dies  selbst  und  äußerte  sich  erfreut  in  seinen  Briefen.  So 
schrieb  er  noch  im  August  1904:  ,,Ich  male  jetzt  mit  einem  so  frischen 
Temperament  vor  der  Natur  oder  auch  zu  Hause  an  einer  heimgebrachten 
Arbeit,  ganz  ohne  Ermüdung  und  mit  einer  so  reinen  Freude,  wie  ich  sie 
als  schwerlebiger  Charakter  nicht  in  der  Jugend  empfunden  habe.“ 

An  einer  anderen  Briefstelle  freut  er  sich  über  sein  merkwürdiges 
Gedächtnis  für  die  Natur,  das  ihm  gestattet,  unfertige  Arbeiten  auswendig 
zu  vollenden.  Er  wußte  nicht,  daß  dieses  letzte  Aufleuchten  seiner  einstigen 
Kraft  ein  Symptom  seiner  Krankheit  war,  die  nun  rasch  einen  bösartigen 
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Verlauf  nahm  und  ihn  am 
12.  November  desselben 
Jahres  (1904)  hinwegraffte. 
Ribarz  hat  in  der  schweren 
Zeit  seines  Siechtums  rüh- 
rende, aufopfernde  Pflege 
und  Aufheiterung  durch 
seine  Frau  gefunden.  Er 
war  auch  in  der  ganzen 
Zeit  seit  seiner  Rückkehr 
nie  ohne  Kontakt  mit  ge- 
sellschaftlichen Kreisen,  die 
er  seit  seiner  Jugend  auf- 
gesucht hatte.  Seine  aller- 
nächsten Verwandten  hiel- 
ten treu  zu  ihm.  Er  fand  in 
WienFreunde  undFamilien 
wieder,  die  ihnhoch  hielten ; 
wenn  auch  die  Aufmerksam- 
keit einer  breiteren  Öffent- 
lichkeit nie  auf  ihm  geruht 
hatte,  so  besaß  er  doch 
seine  anhängliche  kleine 
Gemeinde,  Heute,  wo  der 
reiche  Vorrat  seines  Nach- 
lasses ausgebreitet  werden 
kann,  wo  man  die  Fülle  seiner  Tätigkeit  in  einer  Gedächtnisausstellung 
überschauen  wird,  dürfte  sich  diese  Gemeinde  bald  vergrößern. 

Namentlich  sein  ausgedehnter  Nachlaß  an  Studien,  begonnenen  und 
vollendeten  Bildern,  welchen  ein  großer  Teil  der  diese  Zeilen  begleitenden 
Abbildungen  entnommen  ist,  wirkt  überraschend.  Es  sind  Arbeiten  aus  allen 
Lebensepochen,  aus  allen  Arbeitsgebieten,  die  er  beherrschte.  Seine 
impulsive  Art  der  Wiedergabe,  seine  kernige  Hand,  dienen  oft  als  hoch  ent- 
wickeltes Werkzeug  dem  Ausdruck  einer  feinfühligen  Beobachtung  der 
Natur  und  einem  ernsten  Wollen.  Die  Unermüdlichkeit  seiner  Arbeitskraft 
trieb  ihn  fortwährend  zu  neuen  Anstrengungen,  ließ  ihn  das  Geleistete  miß- 
achten und  oft  vergessen,  und  so  konnte  vieles  erst  jetzt  ans  Licht  kommen. 
Diese  Rückschau  über  sein  Wirken  gibt  das  Bild  eines  Lebens,  von  dem 
man  sagen  kann,  daß  es  fruchtbringend  und  gut  war,  denn  es  war  erfüllt  von 
Arbeit  und  Liebe  im  Dienste  einer  hohen  Aufgabe,  von  rastlosem  und  erfolg- 
reichem Streben  nach  Entwicklung  eines  starken  Talentes. 

Ribarz  gehört  zu  jenen  Künstlern,  welche  wachsen,  wenn  man  ihr 
Lebenswerk  überschaut,  welche  ihren  richtigen  Platz  erst  finden,  wenn  sie 
ganz  im  Zusammenhang  mit  ihrer  Zeit  von  uns  beurteilt  werden  können. 
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Dies  gilt  besonders  in  seiner 
Heimat,  die  ihm  in  der  Zeit 
seines  Siechtums  eine  Zu- 
flucht war,  ihn  aber  in  der 
Zeit  seiner  Vollkraft  ver- 
mißte. Das  Beste,  was  er 
geschaffen,  ist  inFrankreich 
zerstreut  und  für  Österreich 
vorläufig  unzugänglich. 

Ribarz  hat  auch  in  sei- 
ner Heimat  vorwiegend  bei 
Künstlern  Anerkennung  ge- 
funden, hat  jene  Ehren 
empfangen,  die  Künstler 
und  offizielle  Kunstförde- 
rung vergeben.  Medaillen, 

Vertrauensstellungen  bei 
Ausstellungen,  die  Auf- 
nahme in  Staatsgalerien,  die 
Entsendung  in  den  Kunstrat 
seinesVaterlandes.  So  wohl- 
tuend solche  Würdigung 
dem  Künstler  bleibt,  im 
Grunde  des  Herzens  lebt 

Rudolf  Ribarz,  Quitten  aus  Luxemburg,  1886 

stets  auch  der  Wunsch,  auf 

weitere  Kreise  seiner  Zeitgenossen  lebhaft  zu  wirken.  Möchte  dem  Heim- 
gegangenen beschieden  sein,  was  dem  Lebenden  nicht  vergönnt  war! 


MODERNE  ENGLISCHE  MÖBEL  UND  METALL- 
ARBEITEN h»  VON  P.G.  KONODY-LONDON  h» 

LLE  Mannigfaltigkeit  der  Einflüsse,  welche  sich 
zu  Anfang  der  zweiten  Hälfte  des  XIX.  Jahrhun- 
derts in  der  englischen  Kunst  geltend  gemacht 
haben,  war  nicht  im  stände,  den  Möbeln  den 
Stempel  der  Banalität  des  früh-viktorianischen 
Zeitalters  zu  nehmen  und  Ästhetiker,  wie  Ruskin 
und  andere  hervorragende  Kritiker  und  Kunst- 
theoretiker, mußten  sich  in  die  auf  diesem  Ge- 
biete herrschende  Geschmacklosigkeit  fügen. 
Ein  ähnlicher  Strom  unkünstlerischer  Formen- 
findung scheint  über  ganz  Europa  gezogen  zu  sein.  Der  Krimkrieg  sowohl 
als  auch  der  deutsch-französische  Krieg  störte  den  natürlichen  Gang  der 
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Kunstentwicklung  und  erst 
in  dem  seither  verflossenen 
Vierteljahrhundert  sind  die 
Künste  des  Friedens  etwas 
emsiger  gepflegt  worden.  In 
England  führte  die  prära- 
phaelitische  Bewegung  zu 
einer  Gründlichkeit  der  Me- 
thode, welche  bei  der  jün- 
geren Generation  Frucht 
getragen  hat.  Das  Erwa- 
chen der  schlummernden 
Mittelklasse  in  England  zu 
einem  Verständnis  des 
Wertes  der  Kunst  im  Heim, 
der  Festung  des  englischen 
Gefühls,  hat  eine  Revolution 
in  der  häuslichen  Einrich- 
tung hervorgerufen. 

William  Morris,  der  un- 
ermüdlich schöpfende  Ar- 
beiter, ließ  es  sich  nie  ver- 
drießen, seinenLandsleuten, 
welche  die  von  ihm  einge- 
leitete neue  Bewegung  mit 
taubem  Ohre  empflngen, 
die  scharfe  Wahrheit  ein- 
zuhämmern. ,, Punch“,  des  Engländers  Ideal  eines  humoristischen  Blattes, 
ließ  das  Geschütz  plumper  Satire  auf  die  ästhetische  Bewegung  los  und 
machte  sich  über  die  neuen  Ideen  lustig,  welche  die  englischen  Kunsthand- 
werker anfeuerten,  der  Wiederholung  jener  häßlichen  Untaten  in  der  Möbel- 
herstellung ein  Ende  zu  machen,  mit  welcher  der  geschmacklose  Händler 
seinen  ebenso  geschmacklosen  Kunden  zufriedenstellte. 

Eine  Übergangsperiode  liegt  zwischen  der  früh-viktorianischen  Zeit 
und  dem  Jahrhundertwechsel  mit  seinen  gesunden  und  scheinbar  stabilen 
Grundsätzen,  welche  zu  einer  bemerkenswerten  Produktion  ausgezeichneter 
Arbeiten  auf  allen  Gebieten  der  Kunst  und  des  Kunsthandwerkes  geführt 
haben.  In  dieser  Übergangsperiode  trat  der  Sammler  in  den  Vordergrund. 
Die  Meisterwerke  der  alten  Möbelkünstler,  Sheraton,  Chippendale,  Adam, 
Heppelwhite  und  so  weiter,  lange  mißachtet  und  vergessen,  wurden  da  aus 
Rumpelkammern  und  Trödlerläden  ans  Tageslicht  gebracht  und  mit  fast 
übertriebenem  Eifer  gesammelt.  Der  Anfang  wurde  wohl  von  einer  kleinen 
Gruppe  künstlerischer  und  klug  voraussehender  Vorläufer  gemacht,  welche 
die  auffälligen  Mängel  des  zeitgenössischen  Möbelstiles  schmerzlich  fühlten 
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und  im  früh-englischen  Mo- 
biliar den  Genuß  fanden, 
den  ihnen  die  ausübenden 
Kunsthandwerker  — der 
Ausdruck  ist  vielleicht  zu 
schmeichelhaft  — ver- 
sagten. 

Jedem,  derdas  Wachsen 
des  Sammelns  beobachtet 
hat,  muß  es  mehr  und  mehr 
klar  geworden  sein,  daß 
das  allgemeine  Publikum, 
dessen  Ohr  das  Echo  der 
Bewegung  aufnimmt,  darin 
nur  die  Möglichkeit  mühe- 
losen Gelderwerbes  sieht: 
die  Gier  wird  erregt  und 
jedermann  entpuppt  sich 
als  Sammler.  Der  Nach- 
ahmungsgeist des  Wettbe- 
werbes lockte  jeden  Einzel- 
nen gegen  seinen  Nachbarn 
in  die  Schranken  und  was 
die  durch  den  Verkauf  von 
alten  Möbeln,  Porzellan, 

Silber  und  so  weiter  erziel- 
ten enormen  Preise  betrifft, 
stehen  die  Engländer  auf 
demselben  Punkte,  wo  einst  die  Holländer  waren,  als  diese  phlegmatische 
Nation  im  XVIII.  Jahrhundert  von  der  Sammelwut  ergriffen  wurde  und  den 
Kopf  über  seltene  Tulpenzwiebeln  verlor,  welche  an  hysterische  Wetteiferer 
zu  unglaublichen  Preisen  verkauft  wurden. 

Diese  übertriebene  Lust,  alles  Alte  zu  sammeln,  nur  weil  es  alt  ist, 
die  nicht  nur  bei  Sachverständigen,  sondern  sogar  viel  häufiger  noch  bei 
von  der  vorübergehenden  Modelaune  des  Augenblicks  erfaßten  Laien  an- 
zutreffen ist,  hat  ihrem  Zweck  in  der  Entwicklung  des  englischen  Kunst- 
handwerks gut  gedient.  Den  alten  Vorbildern  wurde  mehr  als  oberflächliche 
Aufmerksamkeit  von  Seiten  der  jungen  Kunstarbeiter  zu  teil,  denen  gelehrt 
wurde,  diese  Modelle  nicht  nur  abzuzeichnen,  sondern  auch  nachzuahmen. 
Nun  aber  ist  es  an  der  Zeit,  Neues  zu  schaffen.  Die  Auktionslokale  und 
Antiquitätenhändler  haben  eine  ganze  Generation  hindurch  die  Tatkraft  der 
Jüngeren  aufgebraucht.  Nun  hat  dem  Kultus  des  Alten  die  Stunde  geschlagen. 
Echte  Antiquitäten  werden  allerdings  stets  ihr  Publikum  finden;  wie  wenige 
aber  sind  jetzt  noch  aufzutreiben,  da  ein  Vierteljahrhundert  lang  jeder 
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Händler  ganz  Europa  systematisch  durchstöbert  hat!  Mit  der  Mode  der 
Scheinantiquitäten  geht  es  rasch  zu  Ende.  Das  Publikum  ist  ihrer  über- 
drüssig und  will  nichts  mehr  von  Jakobäischen  Nachahmungen,  gefälschten 
Chippendale  und  maschinenmäßig  hergestellten  Sheraton  wissen.  Die  Ein- 
flüsse einer  gründlichen  Erziehung  tragen  das  ihrige  zu  diesem  Umschwung 
bei.  Dutzende  von  nützlichen  Nachschlagbüchern  sind  in  den  letzten  Jahren 
diesem  Gegenstände  gewidmet  worden  und  helfen  mit,  den  Pfad  des  Fabri- 
kanten von  Imitationsmöbeln  dornig  zu  gestalten.  Die  Folge  davon  ist,  daß 
es  nicht  an  Zeichen  fehlt,  daß  eine  stets  wachsende  Nachfrage  nach  neuem 
Mobiliar  von  sinngerechtem  Entwurf  und  gesunder  Zimmerei  und  Tischlerei 
geschaffen  worden  ist.  Daß  das  Angebot  der  Nachfrage  folgt,  ist  nur  ein 
natürlicher  Schritt  der  Entwicklung. 

Aus  den  Entwürfen  der  ,,Wood  Handicraft  Society“,  welche  in  letzter 
Zeit  ihren  Namen  in  Elmdon  & Co.  verändert  hat,  klingt  die  neueste  Note 
des  Möbels  und  der  architektonischen  Holzarbeit.  Der  leitende  Direktor, 
Mr.  Arthur  J.  Penty  hielt  mit  seinem  Mitarbeiter  Mr.  Charles  Spooner  vor 
kurzem  eine  Ausstellung  in  den  Räumen  des  Londoner  Alpine  Club.  Diese 
künstlerische  und  geschäftliche  Verbindung  hat  zu  sehr  gelungenen  Resul- 
taten geführt.  Beide  Künstler  haben  sorgfältig  die  Auswüchse  der  soge- 
nannten ,,Art  Nouveau“-Bewegung  vermieden  und  basieren  ihre  Möbel  auf 
die  gesunde  Konstruktion  des  altenglischen  Mobiliars  einer  Zeit,  in  welcher 
die  Zimmerei  und  Tischlerei  noch  nicht  durch  den  modernen  Wetteiferungs- 
geist  der  billigen  Herstellung  beeinflußt  war. 

Mit  Berücksichtigung  des  feuchten  Klimas  Englands  haben  Penty  und 
Spooner  das  geeignetste  Holz  mit  großer  Sorgfalt  gewählt  und  dasselbe 
praktische  Verständnis  zeigt  sich  in  der  Wahl  der  Formen  für  Gegenstände, 
die  in  erster  Hinsicht  auf  Nutzbarkeit  bestimmt  sind.  Ornamentale  Ver- 
zierung um  ihrer  selbst  willen  ist  bei  den  Entwürfen  Pentys  und  Spooners 
von  sehr  geringer  Bedeutung.  Nach  ihrer  Auffassung  — und  diese  ist  sicher- 
lich die  einzig  richtige  — muß  jedes  Möbelstück  vor  allen  Dingen  genau 
dem  Zwecke  angepaßt  sein,  für  welchen  es  bestimmt  ist.  Die  Tische  befolgen 
die  vom  gesunden  Hausverstande  vorgeschriebenen  Regeln.  Die  Sessel 
gewähren  jedem,  der  sie  benützt,  das  Maximum  an  Bequemlichkeit.  Alles 
beruht  auf  Konstruktion  und  für  oberflächlich  angefügte  Dekorationsmotive, 
Furnierbretter  und  dergleichen  ist  in  der  Werkstatt  dieser  Kunsttischler 
wenig  Platz.  Man  kann  wohl  ohne  Übertreibung  und  ohne  dem  kritischen 
Urteil  Gewalt  anzutun,  sagen,  daß  diese  Möbel  für  die  Nachwelt  gemacht 
sind.  Ohne  Politur  und  ohne  irgend  welchen  abscheulichen  Firnis  gehen  sie 
aus  den  Händen  ihrer  Macher  hervor,  um  von  ihren  Eigentümern  durch 
Jahrhunderte  hindurch  jene  liebevolle  Behandlung  durch  Reiben  mit  Leinöl, 
Bienenwachs  und  Terpentin  zu  erhalten,  um  jene  Patina  zu  erlangen,  welche 
nur  die  Zeit  den  schönen  alten  Schöpfungen  des  Holzkünstlers  verleihen  kann. 

Man  mag  wohl  Penty  und  Spooner  Mangel  an  Originalität  in  der  Erfin- 
dung neuer  Formen  vorwerfen.  Und  der  Vorwurf  wäre  nicht  ganz  ungerecht. 
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Es  ist  eine  not- 
wendige Folge  der 
strengen  Beobach- 
tung des  Nützlich- 
keitsprinzips, daß 
sich  das  ganze 
Streben  des  Kunst- 
tischlers auf  das 
Erlangen  der 
idealen  Form  für 
jede  Kategorie  des 
Möbels  richtet. 

Nur  eine  Grund- 
form jeder  Kate- 
gorie kann  diesem 
Ideale  entprechen 
und  wenn  diese 
Form  bereits  von 
dem  nach  ähn- 
lichen Zielen  stre- 
benden Kunst- 
handwerker ver- 
gangener Jahr- 
hunderte gefunden 
wurde,  so  bleibt 
dem  Modernen 
kaum  etwas  an- 
deres übrig,  als 
diese  Form,  natür- 
lich mit  gewissen 
originellen  Modi- 

. Rudolf  Ribarz,  Gemüsegarten 

nkationen , offen 

zu  wiederholen.  Der  Sachverständige  wird  beim  Anblick  der  Möbel  Pentys 
und  Spooners  sofort  erkennen,  daß  sie  nicht  bloße  Kopien  der  alten  Modelle 
sind,  sondern  verständige  Varianten  jener  Formen,  welche  von  den  beiden 
Künstlern  als  allen  Bedingungen  des  idealen  Möbels  entsprechend  aner- 
kannt wurden. 

Als  Beispiel  mag  der  eichene  ,, Gatterbein-Tisch“  angeführt  werden. 
Die  jakobäische  Tischlerei  wird  mit  gutem  Recht  wegen  ihres  ehrlichen  Ziel- 
bewußtseins geschätzt,  und  die  jakobäische  Zimmerei  geht  keiner  der 
Schwierigkeiten  des  Entwurfs  aus  dem  Wege.  Der  Form  des  Gatterbein- 
Tisches  (,,Cromwellisch“  in  der  Geschäftssprache)  mag  man  die  viereckigen 
Einschnitte  in  die  Beine  und  verbindenden  Balken  vorwerfen,  deren  Zweck 
ist,  das  Zuschließen  des  Tisches  zu  ermöglichen.  Diesem  Fehler  des  alten 
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Entwurfes  haben 
Penty  und  Spoo- 
ner  durch  Kreuz- 
balken abgehol- 
fen, welche  dem 
Tische  Stabilität 
verleihen.  Der 
erwähnte  vier- 
eckige Einschnitt 
ist  am  oberen 
Ende  der  Gatter- 
beine beibehal- 
ten. Im  Verglei- 
che mit  den  alten 
Tischen  ist  es  je- 
doch entschieden 
künstlerischer, 
die  Tischbeinein 
unverstümmel- 
tem  Zustande  zu 
sehen.  Der  mo- 
derne Bücher- 
schrank hatte 
seine  eigene  Ent- 
wicklung durchzumachen.  In  der  guten  alten  Zeit  war  die  Bibliothek  ein 
abgesonderter  und  zweckgemäß  eingerichteter  Raum.  Die  Einführung  der 
modernen  Bücher  erforderte  ein  neues  Einrichtungsstück,  um  sie  aufzu- 
nehmen. In  dem  von  Arthur  J.  Penty  entworfenen  langgestreckten,  niedrigen, 
aus  Eichenholz  gezimmerten  Bücherschrank  ist  den  Bedürfnissen  des  Buch- 
liebhabers volle  Rechnung  getragen.  Die  hohen  ungeschickten  Kombinations- 
Bücherkästen  und  -Schreibtische  der  Chippendale-  oder  Sheraton-Zeit  sind 
im  Arbeitszimmer  des  modernen  Büchermenschen  schlecht  am  Platz.  Sie 
sind  ja  ganz  hübsch  als  Zierstücke  für  denjenigen,  der  mit  seinen  Büchern 
nicht  auf  dem  intimen  Fuß  des  täglichen  Verkehrs  steht.  Bei  Penty  und 
Spooners  Bücherschrank  sind  die  Fächer  in  der  praktischesten  und  dem 
Leser  am  besten  zugänglichen  Weise  angeordnet.  Der  obere  Abschluß  ist 
nicht  zu  hoch  und  bildet  nicht  ein  Gefäß  zum  Sammeln  des  Staubes,  sondern 
kann  als  Fach  zum  Unterbringen  von  allerhand  Nippesgegenständen  ver- 
wendet werden.  Das  unterste  Fach,  das  besonders  bei  offenen  Stellagen  am 
meisten  vom  Staub  leidet,  ist  hier  gerade  genügend  hoch  gesetzt,  um  das 
Reinigen  unter  dem  Kasten  zu  ermöglichen  und  das  übermäßige  Bücken  beim 
Gebrauch  des  untersten  Faches  zu  vermeiden. 

Man  mag  aus  diesen  Stücken  ersehen,  daß  in  dem  Programm  von 
Penty  und  Spooner  für  falsches  Sheraton  und  für  Adaptierungen  von  Chip- 
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pendale  nach  „Queen 
Anne“- Modellen  mit 
Zutaten  französischer 
Ornamentierung  kein 
Platz  ist.  Die  Stärke, 
der  Charakter  dieser 
Stücke  beruht  nicht 
auf  anmutiger  Form 
oder  auf  der  Wahl 
sorgfältig  gesuchter 
Farben  in  der  Panee- 
lierung  der  äußeren 
Flächen.  Spooner  hat 
allerdings  einige  Zier- 
stücke entworfen, 
deren  Schönheit  nicht 
ganz  auf  Konstruktion 
beruht,  wie  zum  Bei- 
spiel einen  Kasten  aus 
italienischem  Nuß- 
baumholz mit  spär- 

Kassette,  entworfen  von  E.  Spencer,  ausgeführt  von  Montague  Fordham 

lieh  verwendeter  El- 
fenbeineinlage und  Silberbeschlägen.  Diese  Stücke  sind  aber  Ausnahmen  und 
Penty  speziell  beschränkt  sich  auf  rein  konstruktive  Möbel.  Er  neigt  sich  mit 
Vorliebe  zur  würdigen  Bescheidenheit  der  Muster  der  jakobäischen  Zeit,  in 
welcher  — das  wird  von  den  Sachverständigen  einstimmig  anerkannt  — das 
englische  Mobiliar  eine  Vortrefflichkeit  des  Stiles  erreichte,  nicht  unwürdig 
die  Staffage  für  die  lange  Reihe  der  von  van  Dyck  unsterblich  gemachten 
Höflinge  und  vornehmen  Damen  zu  bilden. 

Die  neue  Kunst,  welche  an  das  scharfe  Licht  der  Kritik  der  Mittel- 
klasse zu  bringen  sich  Penty  und  Spooner  zur  Aufgabe  gemacht  haben, 
ist  ein  fein  ausgedachter  und  vorsichtig  disziplinierter  Versuch,  die  edle 
Überlieferung  der  Meister  des  großen  englischen  Eichenzeitalters  fortzusetzen, 
des  Zeitalters,  das  mit  Königin  Elisabeth  begann,  in  den  stürmischen 
Tagen  der  Stuarts  seine  Blüte  erreichte,  um  dann  unglücklicherweise,  wie 
alle  andere  Kunst,  durch  den  Bürgerkrieg  in  dem  natürlichen  Entwicklungs- 
gang gestört  zu  werden.  Häusliche  Einrichtung  von  nüchternem  und  etwas 
düsterem  Charakter  herrschte  in  der  Periode  der  Königin  Anna  vor  und 
war  mehr  englisch  insular  als  zu  irgend  einer  anderen  Zeit.  Es  ist  nur  natür- 
lich, daß  der  moderne  Möbelkünstler  sich  dieser  Epoche  zuwendet,  um 
den  nationalen  Geist  zu  erfassen  und  seinen  Entwürfen  deutlichen  Charakter 
zu  verleihen.  Penty  und  Spooner  haben  sich  den  ganzen  Stil  dieser 
vergangenen  Zeit  angeeignet  und  haben  ihm  jenen  Geist  der  Modernität 
aufgepfropft,  welcher  ihrer  Arbeit  den  individuellen  Zug  gibt  und  eine  weite 
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Kluft  zwischen  ihr  und  dem  Echo  des  bloßen 
Kopisten  oder  ehrgeizigen  Plagiators  bildet.  Ihre 
Handarbeit  trägt  den  Stempel  des  Fortschritts  und 
der  natürlichen  Entwicklung,  In  solchen  Resultaten, 
wie  sie  uns  Penty  und  Spooner  vorführen,  liegt  die 
Zukunft  des  englischen  Möbels:  in  gesunden,  kon- 
struktiven Linien,  welche  die  Überlieferung  des 
goldenen  Zeitalters  der  englischen  Hauseinrichtung 
würdig  fortführen. 

Eine  Möbelausstellung  ohne  die  Zutaten  des 
kleineren  Hausrates,  welches  den  Raum  erst  wohn- 
lich aussehen  macht,  sieht  immer  kahl  und  nüch- 
tern aus.  So  erhielt  denn  auch  die  Ausstellung  von 
Penty  und  Spooner  ihren  Abschluß  durch  allerhand 
schöne  WebestoflFe  aus  Edmund  Hunters  St.  Ed- 
mundsbury  Weaving  Works,  einfache  moderne 
Töpferarbeiten  und  vor  allen  Dingen  durch  die 
prächtigen  Metallarbeiten  — Kamingerät,  Kerzen- 
leuchter, Bronze-  und  Silberbecher  und  so  weiter  — 

der  Artificers’  Guild,  einer  Kunsthandwerker- 
schmiedeeisen, von  Edward  Spencer  , . .■•H/riijr 

Genossenschaft  unter  der  Leitung  des  Mr.Montague 
Fordham.  Es  versteht  sich  von  selbst,  daß  bei  der  strengen  Geschmacks- 
richtung von  Penty  und  Spooner  selbst  alles  mit  ihren  Möbeln  ausgestellte 
Beiwerk  auf  denselben  Prinzipien  beruhen  muß.  So  der  vierarmige  Kerzen- 
leuchter aus  Schmiedeeisen  und  die  beiden  Becher  aus  Bronze  und  Silber 
mit  Edelsteineinlagen  von  Edward  Spencer.  Wie  bei  den  Möbeln  verfolgt 
man  hier  die  Adaptierung  und  naturgemäße  Entwicklung  solider  alter  Formen 
aus  der  bestenZeit.  Alles  dies  zeichnet  sich  durch  große  Einfachheit  der  Formen 
und  der  Behandlung  aus.  Doch  ist  diese  Einfachheit  wohl  berechnet  und 
beruht  nicht  auf  Ideenarmut  oder  Mangel  an  technischem  Können.  Daß  die 
Mitglieder  der  Artificers’  Guild  und  speziell  Mr.  Montague  Fordham  den 
höchsten  Anforderungen  der  Goldschmiedekunst  gerecht  werden  können, 
ist  aus  der  Silberkassette  zu  sehen,  welche  Mr.  Fordham  vor  kurzem  nach 
dem  Entwurf  von  E.  Spencer  auf  Auftrag  der  Stadt  Helensburgh  für 
Sir  James  und  Lady  Colquhoun  anläßlich  ihrer  Vermählung  hergestellt  hat. 
Die  Kassete  ist  aus  Silber  und  Bronze  und  ist  mit  Elfenbein,  Email,  Edel- 
steinen, grüner  Fiji-Muschel  und  Vergoldung  verziert.  Die  Symbole  der  Liebe 
und  der  Fruchtbarkeit,  sowie  die  des  Meeres  — Helensburgh  ist  ein  Seehafen 
und  war  ursprünglich  von  einem  Mitglied  der  Colquhoun-Familie  ge- 
gründet — spielen  die  Hauptrolle  des  Dekorationsplanes,  der  auf  einen  Vers 
des  Dichters  Charles  Sedley  basierte: 

,,Love  has  still  something  of  the  Sea“ 

„From  which  His  Mother  rose“. 

(Amor  hat  an  sich  noch  etwas  von  der  See,  aus  welcher  seine  Mutter  stieg.) 
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Vorne  sind  die  Wappen  von  Sir  James  und  Lady  Colquhoun  sowie 
die  der  Urquhart-Familie  und  der  Stadt  Helensburgh,  auf  durchsichtigen 
Emailschilden  unter  vergoldeten,  von  den  Silberfedern  einer  Taube  beschat- 
teten Bekrönungen.  Die  Widmungsinschrift  bildet  eine  reiche  gotische 
Umrahmung  und  an  den  Ecken  geben  die  elfenbeinernen  Stützpfeiler  einen 
architektonischen  Abschluß.  Am  Dache  sind  Paneele  aus  grüner  Fiji-Muschel 
in  Silber  gefaßt.  Außerdem  sind  noch  Verzierungen  aus  strickartig  ge- 
wundenem, vergoldetem  Draht,  während  die  beiden  Giebel  mit  in  silberne 
Rebenblätter  gefaßten  Chrisoprasen  gekrönt  sind.  In  der  photographischen 
Wiedergabe  sieht  speziell  die  Vorderwand  etwas  verworren  aus.  In  Wirk- 
lichkeit hilft  der  reiche  Charakter  der  verschiedenen  Materiale  die  Motive 
auseinanderhalten.  Allerdings  ist  die  Rückwand  bei  weitem  der  gelun- 
genste Teil  der  Kassette. 


DIE  NATIONAL  COMPETITION  1905  h» 

S ist  das  unvermeidliche  Schicksal  jeder  direkt 
unter  einer  Regierungsbehörde  stehenden  Insti- 
tution, mit  besondererSchärfe  kritisiert  zu  werden. 
So  ist  es  denn  auch  mit  der  großen  Schule  für 
Kunst  und  Kunsthandwerk  in  South  Kensington 
und  den  damit  enge  verbundenen  Provinzial- 
Lehranstalten.  Das  System,  dem  diese  Anstalten 
unterworfen  sind,  hat  seinZentrum  im  Unterrichts- 
ministerium. Seine  Vor-  und  Nachteile  sind  bereits 
bei  einem  früheren  Anlasse  in  „Kunst  und  Kunst- 
handwerk“ besprochen  worden  und  brauchen  des- 
halb kaum  wieder  aufgezählt  zu  werden.  Die  bloße  Tatsache  der  Staats- 
kontrolle genügt  den  gewohnheitsmäßig  Unzufriedenen,  die  in  den  verschie- 
denen Schulen  erzielten  Resultate  zu  schmälern  und  anzugreifen.  Dem  einen 
sind  sie  zu  schablonenmäßig  und  konventionell,  dem  andern  zu  exzentrisch 
und  gesucht.  Jeder  findet  etwas  zu  tadeln,  und  das  System  und  die  Zentral- 
behörde sind  natürlich  für  alle  Fehler  verantwortlich. 

Die  willkommene  Gelegenheit  für  diese  Angriffe  bietet  die  jährlich  wieder- 
kehrende Ausstellung  der  ,, National  Competition“  der  erwähnten  Kunst- 
schulen. Die  preisgekrönten  Skulpturen,  Zeichnungen  und  Entwürfe  — es 
sind  ihrer  ungefähr  750  — stellen  allerdings  das  Beste  dar,  was  die  Schulen 
zu  bieten  haben;  da  jedoch  die  erfolglosen  Objekte  überhaupt  nicht  zu  sehen 
sind,  kann  man  sich  nur  aus  dem  Erlesenen  ein  Urteil  bilden.  Und  da  will  es 
mir  doch  scheinen,  daß  das  ewige  Murren  und  Nergeln  schlecht  angebracht 
ist.  Der  Durchschnitt  der  preisgekrönten  Arbeiten  ist  nicht  nur  nicht  ver- 
werflich, sondern  steht  auf  überraschender  Höhe.  Man  muß  bedenken,  daß 
die  Entwürfe  nicht  das  Werk  gereifter  Künstler,  sondern  tastender  Schüler 
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Becher  von  Edward  Spencer 

sind.  Genie  läßt  sich  durch  kein  Unterrichtssystem  bilden,  aber  technische 
Fertigkeit  und  gesunde  Theorie  kann  systematisch  entwickelt  werden,  und 
daran  ist  wahrlich  kein  Mangel. 

Daß  die  allgemein  eingeschlagene  Richtung  gesund  und  verständig  ist, 
ersieht  man  vor  allen  Dingen  aus  der  vorherrschenden  Tendenz,  den  Ent- 
wurf dem  Material  anzupassen,  eine  Tendenz,  die  von  Jahr  zu  Jahr  zunimmt. 
Es  ist  nicht  gar  so  lange  her,  daß  die  Zeichnung  als  solche  vom  Standpunkte 
freier  Erfindung  des  Ornaments  und  guter  Ausführung  beurteilt  wurde.  Heute 
wird  mehr  verlangt.  Der  Sinn  ist  aufs  Praktische  gerichtet  und  in  der  ange- 
wandten Kunst  ist  das  Praktische  ein  höchst  wichtiges  Element.  Der  an  sich 
schönste  Entwurf  ist  wertlos,  wenn  er  sich  nicht  ohne  große  Schwierigkeit 
ins  Material  umsetzen  läßt,  und  von  diesem  Standpunkte  aus  werden  die 
National  Competition-Arbeiten  beurteilt.  Heuer  mehr  als  je  wurden  die  besten 
Preise  mehr  den  ausgeführten  Gegenständen  als  den  gezeichneten  Entwürfen 
zugesprochen,  was  natürlich  zur  Folge  hat,  daß  in  der  nächsten  Zukunft  das 
Streben  der  Schüler  und  Bewerber  auf  Ausführung  im  Material  gerichtet  sein 
wird.  Auf  diese  Weise  ergibt  sich  sofort  ein  Berührungspunkt  zwischen  dem 
angehenden  Gewerbskünstler  und  dem  Fabrikanten,  was  für  beide  nur  von 
höchstem  Werte  sein  kann. 

Von  dem  Niveau  der  National  Competition-Arbeiten  mögen  die  hier 
reproduzierten  Entwürfe  ein  Bild  geben.  Sie  sind  nicht  nach  den  ihnen 
zugesprochenen  Preisen  gewählt,  sondern  stellen  den  Durchschnitt  der 
ausgestellten  Arbeiten  dar.  Von  den  70  Gold-  und  Silbermedaillen  sind 
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Die  National  Competition  1905,  Robert  J.  Emerson, 
Leicester,  Modell  für  einen  SpiegelrOcken  (Gold. 
Medaille) 


nur  elf  hier  vertreten.  Die  Übrigen 

mußten  sich  mit  Bronzemedaillen  Die  National  Competition  1905,  William  Banbury, 
und  Bücherpreisen  begnügen.  Leicester,  Modell  für  einen  Spiegelrücken 

Es  ist  bemerkenswert,  daß  die  sinnlosen  und  sinnverwirrenden  Kurven 
der  ,,Art  Nouveau“-Bewegung  fast  gänzlich  abwesend  sind.  Sie  finden  sich 
in  nicht  zu  übertriebenem  Maße  in  dem  Entwurf  für  eine  Damastserviette 
von  Miß  Edith  Andrews,  Worcester.  Die  ornamentale  Behandlung  des  Figür- 
lichen ist  jedoch  so  geschickt  durchgeführt,  daß  die  acht  glockenläutenden 
Frauengestalten  fast  als  geometrisches  Muster  erscheinen.  Im  Material  aus- 
geführt, dürfte  der  Entwurf  durch  Milderung  der  Kontraste  bedeutend  ge- 
winnen. 

Dagegen  scheint  es,  daß  die  japanische  Kunst,  mit  ihrer  genauen  Be- 
obachtung und  halb  realistischen,  halb  dekorativen  Behandlung  der  Tier- 
und  Pflanzenwelt  sich  mehr  und  mehr  bei  der  aufwachsenden  Generation 
einbürgert.  Der  von  George  Perkins,  Birmingham,  entworfene  Ventilator 
kann  nur  einer  intimen  Bekanntschaft  mit  japanischen  Schwertzierraten  ent- 
stammt sein.  Ebenso  weisen  die  Fische  auf  Percy  Bignalls  Spitzenvorhang 
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und  die  äußerst  geschickt  ver- 
schlungenen Störche  auf  Ella 
Pipers  Dekorationsteller  auf  das 
Studium,  das  verständige  Stu- 
dium japanischer  Methoden. 

Überhaupt  herrscht  eine 
freiere  Behandlung  der  Tier- 
formen vor  und  die  Tyrannei 
des  Pfauen  als  Dekorationsmotiv 
scheint  endlich  gebrochen  zu 
sein.  Als  Beispiele  mögen  die 
Schwalben  vonKathleen  Porters 
Damasttischtuch,  die  grotesken 
Untiere  von  Gwynedd  Hudsons 
gestickter  Bettdecke  und  der 
von  Hühnchen  umgebene  Hahn 
von  Percival  Elkins  Sgraffito- 
Teller  gelten.  Die  wenigen  Bei- 
spiele, in  denen  das  Pfauenmotiv 
noch  vorkommt,  sind  so  ge- 
schickt behandelt,  daß  man  den 
Mangel  an  origineller  Erfindung 
kaum  fühlt.  So  der  bedruckte 
Baumwollstoff  von  Mary  G. 
Perrott,  Islington,  und  der  rei- 
zende Teller  von  William  T. 
Brown,  Hanley.  In  der  Farben- 
ausführung ist  letzterer  geradezu  vollendet.  Die  spärlich  angebrachten  Tupfen 
von  Blau,  Gold  und  so  weiter  haben  die  Wirkung  eingelassener  Juwelen. 
In  John  Campbells  gestickter  Bettdecke  figuriert  der  Pfau  nur  als  verhältnis- 
mäßig unwichtiger  Teil  eines  ganz  vorzüglichen  Blumenmusters. 

Der  größte  Fortschritt  ist  dieses  Jahr  in  der  Abteilung  für  Skulpturen  und 
den  damit  verbundenen  Kunstzweigen  zu  bemerken.  Nicht  nur  stehen  die 
Aktstudien  weit  über  dem  gewöhnlichen  Niveau,  sondern  auch  die  Relief- 
kompositionen weisen  einen  ganz  erstaunlichen  Grad  künstlerischen  Könnens 
auf.  Robert  J.  Emersons  Medaillon  mit  der  Inschrift  ,,De  Die  in  Diem — Vive 
Ut  Vivas“  entspricht  den  höchsten  Anforderungen  der  Plastik,  ebenso  wie 
sein  Modell  für  einen  Spiegelrücken  mit  der  symbolischen  Darstellung  der 
Wahrheit.  Die  Raumkomposition  ist  tadellos,  während  die  Reliefbehandlung 
ein  seltenes  Formgefühl  bezeugt.  Die  ganze  Körperfiäche  ist  belebt  und 
die  Verkürzungen  sind  kühn  und  korrekt.  Auch  an  Charles  Domans  Modell 
für  eine  Kirchenkanzel  mit  dem  schönen  Schwung  der  Linienführung  und  der 
gefälligen  Proportion  läßt  sich  nicht  viel  aussetzen.  Und  Dora  Whittinghams 
Paneel  für  die  Rückenwand  eines  Altars  hat  viel  von  dem  Gefühl  der  frühen 


Die  National  Competition  1905,  Dora  Whittingham,  Lambeth, 
Modell  für  ein  Paneel  der  Rückwand  eines  Altars 
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Die  National  Competition  1905,  Charles  L.  J.  Doman,  Nottingham,  Modell  für  eine  Kanzel 


Cinquecentisten,  Das  Relief  ist  flach,  nach  der  Art  Donatellos,  alles  über- 
flüssige Detail  ist  unterdrückt  und  aus  der  ganzen  Arbeit  erkennt  man  auf- 
richtiges und  ehrliches  Streben. 

Im  großen  ganzen  läßt  sich  aus  der  National  Competition -Ausstellung 
auf  eine  rosige  Zukunft  für  das  englische  Kunsthandwerk  schließen. 


DIE  KAISER  JOSEPH-AUSSTELLUNG  IM 
NORDBÖHMISCHEN  GEWERBEMUSEUM 
ZU  REICHENBERG  VON  EDMUND 

WILHELM  BRAUN-TROPPAU 

ÄCHST  der  großen  Revolution  hat  kaum  eine  Epi- 
sode des  XVIII.  Jahrhunderts  die  Zeitgenossen 
Europas  so  sehr  interessiert  und  aufmerksam 
gemacht  als  Kaiser  Josephs  II.  Regierung.  Die 
temperamentvolle  Persönlichkeit  des  Kaisers,  die 
Fülle  und  Raschheit  seiner  Reformen,  das  Popu- 
läre seines  Wesens,  die  moderne  Richtung  seines 
Geistes,  das  Außerordentliche,  Ungewohnte  einer 
solchen  Erscheinung,  all  das  wirkte  zusammen, 
um  die  Augen  und  Sinne  der  damaligen  euro- 
päischen Kulturwelt  nach  Wien  zu  wenden. 
Wenn  man  die  österreichischen  und  deutschen  Gazetten  jener  Zeit  liest,  selbst 
solche,  die  in  kleineren  mittel-  und  norddeutschen  Städten,  zum  Beispiel 
Bayreuth  oder  Ansbach,  erschienen,  ist  man  erstaunt  über  die  raschen  und 
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ausführlichen  Berichte  aus  Wien. 
Alle  diese  Blätter  hatten  ihre 
Korrespondenten  in  der  Kaiser- 
stadt und  zu  den  früher  üblichen 
Notizen  über  Feste,  Jagden  und 
Trauerfeierlichkeiten  am  Kaiser- 
hof, über  Audienzen  fremder  Ab- 
gesandter etc.,  treten  mit  Josephs 
Regierungsantritt  temperament- 
volle Nachrichten  über  des  Kai- 
sers Reformen,  öfters  verbunden 
mit  breiten  moralisierenden  Ex- 
kursen. Das  Bürgertum  und  das 
niedere  Volk  war  enthusiasmiert 
und  Joseph  II.  war  eine  Zeitlang 
außerhalb  der  Grenzen  seines 
Reiches  beinahe  so  populär  wie 
sein  großer  Gegner  Friedrich.  In 
Österreich  hat  seine  Popularität 
eine  Unterbrechung  erlitten  durch 
die  sympathische  ruhige  Persön- 
lichkeit des  Kaisers  Franz.  Im 
letzten  Jahrzehnt  aber  hat  sie  sich 
wieder  in  ihrer  ganzen  Ausdeh- 
nung befestigt.  In  Nordböhmen 

Die  National  Competition  1905,  Charles  H.  Galt,  Plymouth,  , ^ . 

Geschnitzter  Eichenrahmen  bcsondcrs  mußtc  eine  Kaiser 

Joseph- Ausstellung,  wie  sie  das 
Reichenberger  Gewerbemuseum  vor  kurzem  veranstaltete,  auf  allgemeine 
Sympathie  und  Freude  stoßen.  Einen  Teil  des  Ausstellungsmaterials  hat 
Dr.  Pazaurek,  der  Leiter  dieses  Museums,  denn  auch  aus  nordböhmischem 
Privatbesitz  entnommen,  im  übrigen  haben  die  Sammlungen  Feldzeugmeister 
Baron  Teuffenbachs,  Adalbert  Ritter  von  Lannas,  Dr.  August  Heymanns, 
Dr.  Max  Strauß’  und  Max  Portheims  in  Wien,  etc.,  ferner  einige  Museen 
beigesteuert. 

Jedenfalls  war  die  Zusammenstellung  aller  zeitgenössischen  Darstellun- 
gen in  den  verschiedensten  Techniken  sehr  verdienstvoll  und  lehrreich  und 
gab  Zeugnis  von  dem  tiefen,  brennenden  und  weitausgedehnten  Interesse 
der  europäischen  Kulturwelt  jener  Zeit  an  der  Person  des  deutschen 
Kaisers.  Jean  Baptiste  Nini,  der  italienische  Glasschneider  und  Modelleur, 
der  1786  in  Frankreich,  wo  er  zumeist  arbeitete,  starb,  hat  in  seine  feine 
Serie  von  Terrakottareliefs  nach  berühmten  Zeitgenossen  Joseph  II. 
aufgenommen  (Ratzersdorfer,  Paris),  die  Porzellanfabrik  zu  Tournai  gab 
eine  allegorische  Biskuitgruppe  heraus,  den  Kaiser  vor  einer  mit  dem  Adler 
und  der  Krone  geschmückten  Säule  darstellend,  zu  seinen  Seiten  zwei 
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allegorische  weibliche  Figuren  (Mr. 

Soil  in  Tournai).  Ferner  sah  man 
dasFragment  eines  inderSavonne- 
rie  bei  Paris  geknüpften  Teppichs, 
welches  den  jugendlichen  Kopf 
des  Kaisers  trägt  (W.  Ginzkey). 

Auch  auf  den  oblongen  Mes- 
singdosen mit  gepreßten  Darstel- 
lungen, die  inHolland  undDeutsch- 
land  während  des  XVIII.  Jahr- 
hunderts zur  Aufbewahrung  von 
Rauchtabak  hergestellt  wurden, 
finden  wir  des  Kaisers  Porträt 
neben  denen  berühmter  Zeitge- 
nossen und  Zeitereignisse.  Außer- 
ordentlich mannigfaltig  sind  auch 
die  Materialien,  in  denen  man 
Josephs  II.  Bild  in  Österreich  nach- 
schuf. Es  dominiert  natürlich  der 
Kupferstich  und  eine  stattliche  An- 
zahl von  solchen  war  ausgestellt, 
sowohl  von  reinen  Porträtstichen 
Josephs  und  der  mit  ihm  in  Verbin- 
dungstehendenPersonenalsRepro- 

duktionen  von  Begebenheiten  aus  National  Competmon  1905,  Mary  Barber,  Newcastle- 

. ® . on-Tyne,  Halskette  aus  Silber  und  Gold 

des  Kaisers  Leben  und  Regierung. 

An  der  Spitze  standen  die  Jugendbilder,  die  Stiche  von  Götz,  Ridinger 
und  Meytens;  auf  letzterem  sitzt  der  Knabe  in  ungarischer  Tracht  zu  Pferd, 
ein  anderes  zeigt  ihn  mit  den  Schwestern.*  Hierauf  folgte  die  Reihe  der 
übrigen  Bilder,  unter  seinem  Inkognitonamen  als  Graf  Falkenstein  etc. 
Interessant  war  ein  späterer  Stahlstich,  ein  ovales  Brustbild  im  Profil, 
umrahmt  vom  Akanthuswerk,  Sternen  und  Lorbeerkranz,  offenbar  nach 
einer  Golddose  mit  des  Kaisers  Porträt  angefertigt,  dann  eine  Bleistift- 
zeichnung von  Lampi,  wohl  eine  Studie  zu  dem  Bilde.  In  Wien  bei  Eder 
erschien  ein  Punktierstich  von  S.  John  nach  der  herrlichen  Fügerschen 
Miniatur  bei  Frau  Mayer.  Derselbe  Stich  war  noch  ein  zweitesmal  aus- 
gestellt, altkoloriert  und  montiert  in  einem  goldenen  Louis  XVI-Holz- 
rahmen  mit  Waffen,  einer  Vase  und  den  Emblemen  von  Kunst  und  Wissen- 
schaft (W.  Neumann  in  Tiefenbach). 

Eine  Grisaillemalerei,  bezeichnet ,, Anton  Bencini  ad  vivum  pinxit  1770“ 
(Portheim)  zeigt  den  Kaiser  mit  dem  Großkreuz  des  Maria  Theresien-Ordens. 
Interessant  ist  auch  ein  Ölbild  aus  Schloß  Raudnitz,  eine  Abendgesellschaft, 


* Auf  einem  Schabblatt  von  Pfeffel  und  Matthäi  überreicht  ein  Mohr,  der  so  häufige  Begleiter  von 
Fürstenporträten  aus  der  ersten  Hälfte  des  XVIII.  Jahrhunderts,  dem  jungen  Erzherzog  die  Reichskleinodien. 
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den  Kaiser  mit  zwei  Herren  und  den  „fünf 
Damen“  darstellend.  Nur  in  zwei  Exemplaren 
bekannt  ist  ein  Stich  „dedie  par  J.  E.  Liotard“ 
und  mit  der  Aufschrift  „Joseph  second“. 

Noch  viel  aufmerksamer  als  die  Korres- 
pondenten ausländischer  Blätter  war  der 
Kunstverleger  und  Kupferstichhändler  Lö- 
schenkohl, der  alles  Aktuelle  im  damaligen 
Wien  durch  Stiche  sofort  festhielt  und  durch 
eine  geschickte  Reklame,  Versendung  von 
,, Waschzetteln“,  Annoncen  in  Wiener  und 
ausländischen  Zeitungen  und  Zeitschriften, 
denselben  einen  großen  Absatz  schuf.  Die 
ganze  lange  Reihe  der  Löschenkohlschen 
Stiche,  von  denen  Schwarz  im  XV.  Kunst- 
auktionskatalog „Altwien“  von  Gilhofer  und 
Ranschburg  berichtete  (1903)  und  die  fast 
alle  in  Dr.  Heymanns  herrlicher  Viennensien- 
sammlung  zu  finden  sind,  war  ausgestellt : der 
Kaiser  mit  seinen  Geschwistern,  Freunden, 
Generalen  und  fremdländischen  Potentaten; 
der  Einzug  Papst  Pius  VII.  in  Wien;  die  Au- 
dienz des  Botschafters  von  Marokko;  die 
Einweihung  der  Militärakademie,  1785;  das 
,, Denkmal  der  Dankbarkeit  wegen  der  weisen  Beschränkung  der  auslän- 
dischen Luxuswaaren“,  1784;  die  Feldzüge  gegen  die  Türken  und  in  den 
Niederlanden;  Friedrich  des  Großen 
letzter  Tag,  mit  einer  Silhouette  Josefs 
an  der  Wand;  endlich  „Josefs  II.  letzter 
Morgen“  und  sein  Castrum  doloris. 

Das  Breslauer  Museum  sandte 
ein  weißrotes  Kaffeetuch  in  Jacquard- 
weberei, das  in  der  Mitte  den  Kaiser  zu 
Pferd  zeigt;  über  ihm  halten  zweiEngel 
ein  Schriftband  und  einen  Lorbeer- 
kranz mit  Trompete.  Vier  Wappen  in 
den  Ecken  und  vier  Waffentrophäen 
an  den  vier  Seiten  vollenden  den 
Dekor  des  1781  datierten  Tuches,  das 
in  einer  zweiten  Ausgabe  von  1788, 
mit  denselben  Patronen  hergestellt, 

Dr.  Pazaurek  besitzt.  In  allen  mög- 
liehen  anderen  Materialen  ist  sodann  comp.,i,io„  .505,  Geo,g.  p.rkms, 

das  Bild  des  Kaisers  verewigt;  da  war  Birmingham,  Modell  mr  einen  Ventilator 


Die  National  Competition  1905,  LilianBiggs, 
Leicester,  Kamm  aus  Silber  und  Edelsteinen 
(Gold.  Medaille) 
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eine  Elfenbeindose, 
bezeichnet  ,,Hub.  F.“ 

(Museum  Innsbruck), 
eine  japanische  Dose, 
auf  schwarzem  Lack- 
grund in  Goldlack  den 
Kaiser  zeigend,  mit  der 
Überschrift ,,  Joseph  II. 

Empereur“,  nach  ei- 
nem Stich  oder  einer 
Zeichnung  drüben  an- 
gefertigt, wie  man  zu 
Ende  des  XVIL  und 
in  der  ersten  Hälfte  des 
XVIII.  Jahrhunderts 
nach  China  Portraite, 

Stiche  und  Wappen 
schickte,  um  sie  auf 
Porzellan  malen  zu 
lassen. 

Auch  die  Keramik, 
das  populärste  und 
wichtigste  Kunstge- 
werbe des  XVIII.  Jahr- 
hunderts, hat  des  Kai- 
sers Bild  festgehalten. 

Zwei  kleine  Biskuit- 
medaillons auf  blau- 
grauem und  lichtbrau- 
nem Grund  sind  1783  Die  National  Competition  1905,  Percival  Stephen  Elkins,  Bath, 

datiert  und  „Lisboa“  Entwurf  für  einen  Sgrafhto-Teller 

bezeichnet,  bekannt  ist  die  Reiterfigur  in  Fürstenberger  Porzellan,  die  der 
dortige  Modelleur  Schubert  als  Pendant  zu  seinem  Standbild  Friedrich  II. 
schuf.  Naturgemäß  wurden  die  meisten  Porträte  des  Kaisers  in  der  Wiener 
Porzellanmanufaktur  angefertigt  und  zwar  die  meisten  derselben  durch  Grassi, 
den  bedeutendsten  Modelleur.  Das  reizende,  bezeichnete  Biskuitmedaillon 
in  Blumenkranz,  aus  dem  Besitze  von  Karl  Baer  in  Mannheim,  das  auf  der 
Wiener  Ausstellung  im  Vorjahre  war,  ist  ja  bekannt;  von  Lanna  besitzt  ein 
anderes  Biskuitmedaillon  auf  blauem  Jaspisgrund  in  Wedgewoodart,  das 
wohl  auch  Grassi  modellierte,  der  die  Biskuitreliefs  in  Wedgewoodart  tech- 
nisch und  künstlerisch  in  Wien  einführte. 

Im  Jahre  1789  gab  die  Fabrik  ein  Werk  heraus,  das  ein  Standbild  des  Kai- 
sers in  antiker  Gewandung,  von  Füger  entworfen  und  von  Grassi  ausgeführt,  im 
Stich  veröffentlichte  (Bibliothek  desk.k.  Österreichischen  Museums).  DenKopf 


Die  National  Competition  1905,  Gertrude  Alice  Ellidge,  Die  National  Competition  1905,  M.  Catharine  Davis,  Wolverhampton, 

Birkenhead,  Entwurf  für  bedruckten  Musselin  Entwurf  für  einen  schablonierten  Stoff 


Die  National  Competition  1905,  Percy  Bignall,  Nottingham,  Die  National  Competition  1905,  John  Campbell,  Belfast, 

Entwurf  für  einen  Spitzenvorhang  Entwurf  für  eine  gestickte  Bettdecke 


542 


dieser  Statuette  mit  dem  Lorbeerkranz  hat  Grassi  dann  größer  und  auch  kleiner 
modelliert,  wovon  noch  verschiedene  Ausformungen  erhalten  sind,  ebenso 
wie  von  einer  gleichzeitigen  Büste  in  moderner  Tracht.  Auf  Grassi  geht 
wohl  auch  die  herrliche  sitzende  Biskuitfigur  des  Kaisers  zurück,  die  mit  dem 
Pendant,  der  sitzenden  Kaiserin  Maria  Theresia,  noch  in  der  Silberkammer 
des  Pitti  erhalten  ist  und  zu  den  toskanischen  Tafelaufsätzen  gehörten;  sie 
waren  bisher  ganz  unbekannt  und  werden  in  dem  vom  k.  k.  Österreichischen 
Museum  herauszugebenden  Prachtwerk  abgebildet  werden. 

Ein  kleines  Rätsel  bietet  eine  runde  Steingutdose  mit  dem  Reliefbild 
des  Kaisers  und  der  Inschrift  „S.  S.  1792“;  sie  gehört  dem  Prager  Kunst- 
gewerbemuseum. In  Böhmen  bestanden  1792  nur  die  Fabriken  zuRabensgrün 
und  Schlaggenwald,  doch  ist  es  auf  Grund  des  vorliegenden  gedruckten 
Materials  über  diese  Fabriken,  des  Buches  von  O.  Weber,  unmöglich,  es  mit 
einer  derselben  in  Verbindung  zu  bringen,  da  Professor  Weber  leider  nicht 
die  Namen  der  Arbeiter  angab.  Übrigens  befanden  sich  beide  Fabriken  1792 
noch  so  sehr  im  Stadium  der  Versuche,  daß  wir  nicht  gut  an  ein  böhmisches 
Steinguterzeugnis  denken  können.  Mehr  Wahrscheinlichkeit  hat  die  Ver- 
mutung des  Holitscher  Ursprungs,  wo  man  seit  1786  auf  Kaiser  Josephs  An- 
ordnung Steingut  herstellte  und  wo  auch  1788  Porträte  genannt  werden 
(Schirek  S.  274). 

Eine  lehrreiche  Ergänzung  zu  dem  bisher  genannten  Material  bot  end- 
lich eine  reichhaltige  Folge  von  gleichzeitigen  Münzen  und  Medaillen  aus 
dem  Besitze  des  Herrn  v.  Miller-Aichholz. 


KLEINE  NACHRICHTEN  So- 

Berliner  kunstchronik.  Eine  Gruppe  schwedischer  Künstler  hat  bei 

Schulte  ausgestellt.  Sie  sind  zumeist  aus  der  ,, Salzsee“  gegend  bei  Stockholm,  aus 
dem  Revier  der  Schären.  Und  es  hat  ein  besonderes  Interesse  für  den,  der  den  Sommer 
in  dieser  Landschaft  verbrachte,  bei  der  ersten  Kunstwanderung,  solche  Zeichen  vertrauten 
Bodens  anzutreffen  und  sie  in  ihren  Zusammenhängen  verstehender  zu  erfassen. 

Die  Gegend  von  Saltsjöbaden  und  Dufnäs,  wo  mehrere  dieser  Maler  sitzen,  ist  von 
besonderer  Eigenart  der  Mischungen.  Sie  vereinigt  Züge  des  Hochgebirges  mit  idyllischen 
Elementen.  Die  Küste  ist  zackig  und  rissig.  Buchten  und  Vorsprünge  wechseln,  lang  aus- 
greifende Halbinseln  springen  vor,  in  den  Becken,  die  sie  bilden,  schwimmen  wieder  Inseln. 
Felsblöcke  türmen  sich,  auf  ihnen  blüht  eine  merkwürdige  Vegetation  zierlicher  Zwerg- 
bäume von  so  feiner  Struktur,  daß  man  an  Japan  erinnert  wird.  Und  manches  andere  noch 
läßt  daran  denken.  Wie  die  Bestandteile  der  Landschaft  in  Saltsjöbaden  zu  einer  Einheit 
zusammengefaßt  wurden,  das  hat  ganz  japanischen  Charakter. 

Ein  Komplex  zierlicher  Felseninseln  ist  mit  hochgeschwungenen  Brücken  verbunden. 
Die  Badehäuser  mit  ihren  grünen  Pagodenkuppeln  auf  einem  Inselchen,  durch  einen  Eisen- 
filigransteg und  eine  schmale  felsgesäumte  Landzunge  mit  dem  Ufer  verbunden,  haben 
etwas  Ornamentales  wie  die  Ansichten  Hiroshiges,  und.völlig  wie  aus  einem  Holzschnitt 
Utamaros  genommen  wirkt  die  rote  Brücke,  die  sich  niedrig-langgestreckt  mit  hölzernem 
Querleistenwerk  über  einen  Wasserspiegel  spannt. 
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Ein  dekorativer  Sinn 
ist  in  der  Regie  der  Land- 
schaft tätig,  der,  ohne  ihr 
im  mindesten  Gewalt  an- 
zutun, mit  feinfühliger  Ver- 
wendung aller  ihrer  Eigen- 
schaften aparteste  Wirkun- 
gen schafft.  Das  läßt  sich 
sehr  anregend  auch  an  den 
Landhäusern  dieser  Ge- 
gend studieren.  Das  schwe- 
dische Landhaus,  das  nicht 
so  bekannt  ist  wie  das  eng- 
lische Cottage,  stellt  gleich 
diesem  ein  vollendetes 
Produkt  dar.  Es  ist  orga- 
nisch aus  der  Landschaft 
und  dem  Boden  erwach- 
sen, von  Ornamenten  und 
Stilschnörkeln  frei  und 
spricht  in  der  spielend  be- 
wegten Gliederung  seiner 
Teile  den  Eindruck  des 
heiter-behaglichen  Heims 
aus.  Material  und  farbige 
Behandlung  geben  ihm  sei- 
nen Charakter.  Aus  Holz  ist 
es  gebaut,  meist  rot  ge- 
strichen, in  der  koloristi- 
schen Nuance  sang  du 
boeuf.  Im  roten  Grunde 
sitzen  die  breiten  weißen 
Fensterrahmen  mit  dem 
weißen  Sprossenwerk  der 
Scheiben.  Zu  dieser  Far- 
benmischung gehört  der 
dichte  grüne  Rahmen  der 
umgebenden  Bäume.  Die  farbige  Mitwirkung  der  Natur  ist  bei  dieser  Komposition  deutlich 
mit  in  Rechnung  gezogen  worden.  Die  Häuser  sind  immer  reich  und  bewegt  gegliedert,  nie 
langweilig-viereckige  Kästen,  auf  die  das  Dach  wie  ein  Deckel  gesetzt  ist.  Vielmehr  wird 
gerade  die  Dachausbildung  mit  Überschneidungen,  mit  Abschrägungen,  absteigenden  und 
aufwärts  kletternden  Giebeln  sorgsam  gepflegt.  Eine  lebendig  regsame  Silhouette  ergibt 
das  in  der  Luft.  Die  abwechslungsvolle  Innenteilung  spricht  sich  nach  außen  in  mannig- 
fachen Vorsprüngen  Einbuchtungen,  Spezialabdachungen  aus.  Das  Zweckvolle  wird  hier 
immer  zugleich  ein  Schmuckfaktor. 

Man  findet  hier  ein  Hauptprinzip  moderner,  angewandter  Kunst  betätigt : nicht  mit 
einem  vorgefaßten  Stilplan  an  eine  Aufgabe  heranzutreten,  sondern  aus  dem  Material, 
aus  der  Verwendungsbestimmung  sich  die  Art  der  Ausdrucksform  abzuleiten.  Dieser 
konsequente  Sinn  für  das  Natürliche  und  Organische  zeigt  sich  in  der  Grundanlage  der 
Häuser.  Das  Felsige  des  Terrains  wird  klug  benützt,  die  natürlichen  Bedingungen  des 
Bodens  werden  in  ihrer  Eigenart  erhalten  und  daraus  das  Fundament  gebildet.  Deutlich 
erkennt  man  dabei  die  Freude  am  offenen  Bekennen  von  Stoff  und  Kraft,  von  Material  und 


Die  National  Competition  1905,  Ella  Piper,  Sunderland,  Entwurf  für  einen 

Dekorationsteller 
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Die  National  Competition  1905,  Kathleen  E.  Porter,  286  Kings  R.,  Chelsea,  London  SW., 
Entwurf  für  ein  Damast-Tischtuch 


Funktionen.  Auf  den  Steinblöcken  des  felsigen  Bodens  ruhen  die  Holzhäuser  wie  Schränke 
auf  ihren  Füßen.  Die  Ungleichheiten  des  Niveaus  werden  dabei  nicht  etwa  planiert,  sondern 
sie  werden  architektonisch  mitbenützt  zu  Hebungen  und  Senkungen  der  Fassade,  so 
daß  sich  reizvoll  kapriziöse  Wirkungen  der  Unsymmetrie  ergeben.  Ebenfalls  bewahrt 
das  Umgebungsgelände  seinen  natürlichen  Charakter,  die  Abhänge,  die  vorspringenden 
Felsplateaux  werden  der  Gesamtanlage  eingeordnet,  das  Konstruktive  wird  dekorativ 
benützt.  Ein  gelungenes  und  lehrreiches  Beispiel  dieser  Bestrebungen  ist  das  schmucke 
,, Sommerhotel“,  das  im  Grün  des  Baumgebüsches  auf  dem  Felsenvorsprung  einer  der 
Salzsee-Inseln  liegt. 

Sein  Architekt,  Westmann,  wurde  an  dieser  Stelle  schon  einmal  gelegentlich  des 
Referats  über  die  letzte  Interieurausstellung  im  Hause  Wertheim  genannt.  Er  hatte  dort 
ein  gelungenes  Frühstückszimmer,  in  dem  die  Farben  der  hellen  Eiche  mit  dem  dunklen 
Filigran  der  gleich  japanischen  Schwertstichblättern  durchbrochenen  Beschläge  und  dem 
Orangegelb  der  gestickten  Stoffe  wirksam  zusammenklangen. 

Auch  sein  Haus  hat  frische  Farbenstimmung.  Auf  Steinblöcken,  durch  Lattenwerk 
verbunden,  ruht  es.  Sein  Untergeschoß  fügt  sich  aus  gelbgebeizten  Planken,  die  wie  die 
Teile  der  Bootswangen  rippenartig  • — eine  lebendige  Flächengliederung  — aufeinander 
genietet  sind.  Darüber  baut  sich  das  Obergeschoß,  weiß  gestrichen,  auf  und  darin  sitzen 
orangegelb  die  Fensterrahmen  mit  dem  weißen  Sprossenwerk  der  Scheibenteilung  und 
jede  Fensteranlage  schließt  oben  ein  kleiner  Abdachungssims  ab. 

Wie  die  Fenster  in  ihrer  farbigen  Betonung  und  ihrem  Rahmenwerk  ein  natürliches 
Ornament  der  Fassade  bilden,  so  wirken  sie  auch  für  die  Innenräume.  Sie  sitzen  hier 
nicht  in  tapetenausgeklebten  Wandausschnitten,  sondern  ebenfalls  in  einem  breit- 
geführten Kastenrahmen  aus  Holz,  der  sich  olivgrün  aus  der  weißen  Wandfläche  hebt, 
und  natürlich  sind  sie  als  Mittelfenster,  die  links  und  rechts  tiefe  Ecken  freilassen,  angelegt. 
Diese  Fensterarchitektur,  organisch  und  betont  aus  der  Wand  entwickelt,  bedarf  keiner 
Tapezierverhüllungen,  leichte  Scheibengardinen  aus  indischer  Seide  hängen  in  ihrem 
Holzrahmen. 


Die  National  Competition  1905,  Gwynedd  M.  Hudson,  Brighton,  Entwurf  für  eine  gestickte  Bettdecke 


Die  National  Competition  1905,  Amy  Cockburn,  Bloowsbury,  Seidenbrokat  für  Kleiderstoff 
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Die  National  Competition  1905,  Florence  Longstaff,  Durham, 
Entwurf  für  einen  schablonierten  Vorhang 


Schlichte  Mittel  stimmen 
auch  Korridore  und  Treppen 
dekorativ.  Die  Geländer  sind 
aus  einem  eng  durchbrochenen 
Sprossenwerk,  zaunartig,  orange- 
gelb gestrichen  und  in  gleicher 
Farbe  das  Stäbchenmuster  der 
hölzernen  Lambrequins,  die  den 
Flureingängen  den  oberen  Ab- 
schluß geben.  Die  durchbroche- 
nen gelben  Flächen  kommen  zu 
ihrer  eigentlichen  Leuchtwir- 
kung, wenn  das  Sonnenlicht 
durch  die  langgestreckten  Fens- 
terfriese der  Flurgänge  über  sie 
und  durch  ihre  Maschen  hin- 
durchspielt. 

Das  ist  überhaupt  ein  feiner 
Zug  und  einem  Sommerhause 
besonders  angemessen,  daß  die 
Mithilfe  der  Natur  überall  in  der 
Wirkungskombination  mit  vor- 
gesehen ist.  Mit  großer  Steige- 
rung gelang  das  in  dem  Gesell- 
schaftszimmer. Es  ist  mit  sei- 
nem hohen  weißen  Paneel,  dem 
mattblanken,  von  braunem  Na- 
turornament der  Astflecke  durch- 
setzten Gelb  der  Dielen,  den 
grünen  Möbeln  und  ihren  rot- 
grundierten Flachschnitzereien 
sinfonisch  gestimmt  und  in  diese 
Einheit  bringt  einen  ganz  starken 
Stimmungsakkord  die  mächtige, 
raffiniert  angelegte  F ensterwand, 
die  in  weißer  Umrahmung  von 
von  Wald  und  See  einfaßt.  Originale  der 


Zweigen  überschnittene  Landschaftsstücke 
paysages  intimes  von  Liljefors  oder  dem  Prinzen  Eugen  von  Schweden, 

Den  Sinn  für  das  Dekorative,  den  man  in  diesen  architektonischen  und  landschaft- 
lichen Inszenierungen  entdeckt,  der  findet  sich  auch  bei  der  Gruppe  schwedischer  Künstler, 
die  den  Schulteschen  Ausstellungszyklus  in  diesem  Herbste  eröffnen,  wieder. 

Und  gerade  die  japanische  Note  fällt  auf.  Sehr  deutlich  tragen  sie  die  Bilder  von 
Gustav  Adolf  Fjästadt.  Sein  Thema  sind  die  ornamentalen  Verwandlungskünste  des 
Winters,  die  ,, Kunstformen  der  Natur“,  durch  Schnee  und  Eis  gebildet,  jene  Stilisierungen, 
die  ja  auch  die  ostasiatischen  Holzschnitte  lieben. 

Wie  märchenhafte  Landschaften  der  Tiefsee  sind  diese  Stimmungen  mit  den  Baum- 
zweigen, die  Korallenästen  gleichen,  mit  den  schaumigen  Wolkengebilden  des  Schnees 
beladen.  Zu  den  Formphantasien  kommt  das  Raffinement  der  Koloristik.  Fjästadt  taucht 
sein  Eis-  und  Schneegebilde  in  Sonnenaufgangslicht;  sie  glühen  darin  transparent  wie 
Grotten  aus  Feerien. 

Eine  Schneelandschaft  spiegelt  er  in  den  unendlichen  Übergängen  vom  Schnee 
am  Boden  und  dem  leichten  Ton  der  Wolken  so,  daß  das  Ganze  völlig  unstofflich  zu  einer 
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flimmernden  Sinfonie 
„der  bleichen  Helle“ 
in  milchig  blaßbläu- 
lichen Tönen  wird. 

Aber  auch  die  hauch- 
zarten Filigranreize 
schwebenden  Birken- 
haargezweige,  das 
lichtdurchspielt  über 
den  Wasserspiegel 
weht,  bildet  er  mit 
Delikatesse  nach. 

Ein  drittes  Lieb- 
lingsmotiv sind  die 
natürlichen  Orna- 
mente der  Wasser- 
spieglungen, der  krei- 
senden Ringe,  der 
Spiralen  und  des  an 
japanisches  Craquele 
erinnernden  zackigen 
Gitterwerkes.  Gerade 
auf  den  schwedischen 
Gewässern  sah  ich 
selbst  die  merkwür- 
digsten dekorativen 
Variationen.  An 
windstillen  Tagen 
blieben  die  Muster, 
die  von  der  Strömung 
des  Dampferkielwas- 
sers in  die  Fläche 
gezeichnet  wurden, 
unbeweglich  liegen. 

Wie  große  Dotter  Wiener  Möbelausstellung,  Schlafzimmer  aus  Blumenesche  mit  Ebenholzstreifen, 

, . . - ausgefdhrt  von  Carl  Prömmel,  Entwurf  von  Otto  Prutscher 

erschienen  sie,  oft 

auch  wie  die  Pfauen-  und  Palmettenfigurationen  persischer  Teppiche,  in  grünblauen  Tönen 
spielend.  Fjästadt  hat  diese  Phänomene,  ihre  Formen  und  ihre  farbigen  Effekte  unter  dem 
Reflex  des  Lichtes  fein  beobachtet.  Auch  den  Einfluß  des  Wassergrundes  bei  Untiefen,  der 
noch  differenziertere  Wirkung  hervorbringt,  studierte  er.  Er  gewinnt  daraus  sehr  aparte 
ornamentale  Studien,  Netzgespinste  in  blau-lila,  flüssige  Spitzengewebe  in  delikat 
abgesetzten  grauen  und  gelben  Tönen. 

Fjästadt  übt  bewußt  diese  dekorativen  Tendenzen  und  nützt  sie  auch  angewandt  aus. 
Er  hat  außer  seinen  Bildern  hier  zwei  Wandteppiche  in  Gobelintechnik;  der  eine  bringt 
stilisierte  Baummotive,  die  freilich  durch  einen  konventionellen  Vollmond  etwas  trivialisiert 
werden,  der  andere  geschmacksreiner  in  weichen,  blaugrauen  Farben  nimmt  jene  Muster 
verkreuzter,  rhythmisch  sich  umwindender  Wasserströmungslinien  auf. 

Esther  Almquist  geht  auch  auf  solchen  dekorativ-ornamentalen  Wegen.  Sie  malt 
stilisierte  Bäume  mit  hängendem  Gezweig  in  stumpfen  Gobelintönen. 

Weniger  in  Betracht  kommen  die  anderen  Schweden,  der  Tiermaler  Ernst  Küsel, 
ein  Schüler  Liljefors,  dem  man  nichts  von  seinem  großen  Lehrer  anmerkt,  und  ein 
mäßiger  Karrikaturist  Knut  Stangenberg.  Man  sieht  von  ihm  allerlei  Croquis  und  Gesell- 


548 


schafts-Ausschnitte, 
auch  satirische  Um- 
risse bekannter  Per- 
sönlichkeiten : 
Georg  Brandes,  mit 
Grimassenfurchen ; 
Hermann  Bang,  mit 
dem  Stirnlocken- 
Fragezeichen;  Hol- 
ger  Drachmanns 
Haupt,  in  den  Bart 
gebettet;  aber  neben 
den  so  viel  geist- 
reicheren Karrika- 
turen  Olaf  Gulbran- 
sons  bedeutet  er 
nicht  viel. 

Auch  bei  Keller 
und  Reiner  ist  die 
Herbst -Ausstellung 
eröffnet  worden. 
Sie  bringt  eine  große 
Zahl  Landschaften 
von  dem  Weimara- 
ner C.  Lambrecht. 
W aldinterieure  sind 
es  vor  allem.  Auf 
einem  großen  Bilde 
ist  die  Geheimnis- 
stimmung voll 
schwebender,  licht- 
durchzuckter Däm- 
merung zwischen 
ragenden,  grauvio- 

Wiener  Möbelausstellung,  Hauptportal  der  Ausstellung,  ausgefiihrt  von  Franz  Exler,  letten  Stämmen  echt 
Entwurf  von  Otto  Prutscher  erfaßt  und  nachge- 

bildet. überhaupt  sind  die  Farbenspiele  der  Natur  das  Thema  dieses  Malers.  Die  Herbst- 
schattierungen in  ihrer  unendlichen  Mannigfaltigkeit  liebt  er,  die  Weiden  und  Birken,  das 
Feuerwerk  der  fallenden  gelbroten  Blätter  des  September,  das  sprühende  Pizzicato  des 
Sonnenflimmers  in  Strauch  und  Baumgebüsch,  die  massigen  Schober  des  Getreides  in 
wechselnder  Beleuchtung,  Feldwege  mit  schillernden  Reflexen  gepflastert. 

Lambrecht  hat  ein  gutes  Organ  für  dies  alles  und  treue  liebevolle  Augen.  Seine 
Wiedergabe  dieser  Naturausschnitte  ist  freilich  oft  mehr  ein  gewissenhaftes  Abschreiben 
des  Vorbildes  als  freies  großzügiges  Nachschaffen.  Mehr  guten  Geschmack  in  der  Wahl  der 
Motive  zeigen  dieBilder  als  ein  stark  persönliches  Naturgefühl,  dem  alles  neu  und  eigen  wird. 

Etwas  buntscheckig  wirkt  die  erste  Ausstellung  im  Künstlerhaus.  Sie  hat  keinen  ein- 
heitlichen Charakter  und  ist  mehr  ein  wahlloser  Bildermarkt  voll  des  Guten  und  Schlechten 
als  ein  künstlerisch  komponiertes  Ensemble. 

Das  Schlechte  verdient  keine  Erwähnung,  aus  dem  Guten  lassen  sich  notieren:  einige 
Aquarelle  Rudolf  von  Alts,  die  aus  einer  gar  nicht  charakteristischen  Serie  ,,  Wiener  Schule“ 
herausleuchten;  die  Münchener  Ecke  mit  Lembach,  Gabriel  Max,  Uhde  und  als  etwas 
Neues  das  graphische  Werk  von  H.  Heran,  einem  in  Paris  lebenden  Deutschen.  Aquatinta- 
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Wiener  Möbelausstellung,  Toilettezimmer,  weiß  lackiert,  mit  vergoldetem  Beschlag,  ausgeführt  von 
Franz  Watzinger  & Engelbert  Malek,  Entwurf  von  Otto  Prutscher 

und  Schabkunstblätter,  auch  delikate  Stücke  der  kalten  Nadel  sieht  man  von  ihm.  Starke 
Phantasie,  eigen  tiefe  Vorstellung  spricht  sich  in  hohem  technischen  Können  aus.  Die 
Randleisten  und  Begleitstimmungen  zu  Baudelaire,  die  visionären  Porträte,  die  Traum- 
gesichte geben  nachhaltigen,  tiefen  Eindruck.  Felix  Poppenberg 

WIEN.  XVII.  MÖBELAUSSTELLUNG.  Der  Klub  der  Industriellen  hat 

heuer  seine  XVII.  Möbelausstellung  veranstaltet  und  führt  uns  eine  Reihe  von 
Interieurs  vor,  aus  denen  wir  ersehen  können,  wie  sich  in  Wien  der  Sinn  und  das  Ver- 
ständnis für  Inneneinrichtung  wesentlich  gehoben  hat.  Ein  großer  Vorzug  dieser  Exposition 
ist  es,  daß  nicht  Prunkräume  installiert,  sondern  hauptsächlich  praktische  Wohnräume 
geschaffen  worden  sind,  die  durch  ihre  Anordnung  und  die  gediegene  Verwendung 
des  Materials  sich  auszeichnen.  Die  größte  Zahl  dieser  Innenräume  ist  von  dem  Archi- 
tekten Otto  Prutscher,  einem  Schüler  der  Wiener  Kunstgewerbeschule,  entworfen  worden 
und  wir  können  der  Kommission  die  Anerkennung  nicht  versagen,  daß  sie  einem  Künstler 
die  Möglichkeit  geboten  hat,  sein  hervorragendes  Können  auf  den  verschiedensten  Ge- 
bieten der  Inneneinrichtung  zu  zeigen. 

Die  Installation  der  Ausstellung  ist  von  Prutscher,  der  Mittelraum,  in  dem  sich  die 
Büste  Seiner  Majestät  befindet,  ist  in  Weiß  gehalten,  mit  wenig  ornamentalem  Dekor  in 
zarten  Farben  geschmückt  und  durch  grüne  Girlanden,  die  von  der  Decke  herabhängen, 
als  Festraum  charakterisiert.  Am  Ende  dieses  Raumes,  mit  ihm  in  Holz  und  Farbe  über- 
einstimmend, ist  ein  Teepavillon  installiert,  der  in  Halbkreisform  im  Parterre  eines 
Hauses  angebracht,  in  den  Garten  vorgebaut  ist,  so  daß  man  aus  ihm  durch  eine  Tür 
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direkt  in  den  Park  gelangt.  Die  zahlreichen  Fenster,  durch  die  man  die  ganze  Anlage 
übersieht,  geben  dem  Raum  den  Eindruck  eines  Gartenpavillons.  Die  Möbel  sind  weiß 
lackiert,  die  Überzüge  und  Vorhänge  gelb  und  das  ganze  Interieur  auf  diese  Farben 
gestimmt.  Die  zahlreichen  Ständer,  Tischchen,  Vasen  mit  starker  Verwendung  von 
Glas  und  Metall,  angefertigt  von  E.  Bakalowits  Söhne,  erzielen  mit  ihrem  Glanz  und 
Schimmer  eine  gute  Wirkung,  die  noch  gehoben  wird  durch  das  von  allen  Seiten 
einfließende  Licht,  das  von  dem  Park  einströmt. 

Ähnlich  in  der  Stimmung  ist  ein  Toilettezimmer,  weiß  lackiert  mit  vergoldeten 
Beschlägen  mit  einem  in  Weiß  gehaltenen  Kamin,  mit  Beleuchtungskörpern  aus  farbigem 
Glase,  die  bestimmt  sind,  auf  dem  weißen  Lack,  dem  Marmor  des  Kamins  und  den 
Beschlägen  ein  farbiges  Spiel  des  Lichtes  hervorzubringen.  Der  Toilettetisch  mit  der 
starken  Ausnehmung  in  der  Mitte,  um  mit  dem  Fauteuil  nahe  an  den  Spiegel  rücken  zu 
können  und  die  Laden  mit  den  Utensilien  nahe  den  Händen  zu  haben,  ist  aus  dem  Zweck 
des  Möbels  konstruiert,  einfach  und  praktisch.  Sind  die  besprochenen  Räume  vorzüglich 
darauf  berechnet,  eine  gewisse  Farbenstimmung  zu  erzielen,  so  sehen  wir  in  anderen 
Interieurs  hauptsächlich  die  Wirkung  des  Materials  und  die  Konstruktion  betont.  Ein 
Schlafzimmer,  ausgeführt  von  Karl  Prömmel,  zeigt  große  glänzend  polierte  Flächen  aus 
Blumenesche,  die  durch  die  Wahl  des  Holzfladers  und  die  ausgezeichnete  Technik  eine 
besondere  Wirkung  erzielen.  Um  diese  hellen  Flächen  noch  mehr  zu  charakterisieren, 
sind  sie  von  Ebenholzstreifen  umrahmt,  die  wieder  mit  Metallstreifen  versehen  sind, 
wodurch  die  Konturen  der  Möbel  besonders  betont  werden.  In  einem  Herrenzimmer  aus 
lichtem  italienischen  Akazienholze  sind  die  Glastüren  des  Bücherschranks  durch  geo- 
metrisches Ornament  aus  Holzstäben  geteilt,  in  der  Art  des  Biedermeierstiles,  der  ja 
besonders  in  Wien  auf  die  Inneneinrichtung  so  starken  Einfluß  übt.  In  einem  von 
A.  Pospischil  ausgeführten  Herrenzimmer,  das  durch  die  Art  der  Teilung  der  Wände 
durch  schlanke  Säulchen,  die  Konsolen  tragen,  an  schottische  Vorbilder  erinnert,  zeigt 
Prutscher,  wie  gute  Wirkungen  mit  kleinen,  mit  der  Maschine  geschnittenen  geometrischen 
Intarsien  zu  erzielen  sind.  A.  Schestag 


MITTEILUNGEN  AUS  DEM  K.  K.  ÖSTER- 
REICHISCHEN MUSEUM  Sfr 

Bibliothek  des  museums.  Vom  21.  Oktober  bis  20.  März  ist  die  Biblio- 
thek des  Museums  wie  alljährlich,  an  Wochentagen  — mit  Ausnahme  des  Montags  — 
von  9 — I Uhr  und  von  6 —81/2  Uhr  abends,  an  Sonn-  und  Feiertagen  von  9 — i Uhr  geöffnet. 

Besuch  des  museums.  Die  Sammlungen  des  Museums  wurden  im 

Monat  September  von  3481,  die  Bibliothek  von  1038  Personen  besucht. 

Kunstgewerbeschule.  Mit  der  Leitung  der  ehemals  von  Baron  Myrbach 

geführten  Fachschule  für  Zeichnen  und  Malen  wurde  vom  Beginn  des  Schul- 
jahres 1905/06  der  Lehrer  Karl  Otto  Czeschka  betraut  und  an  seiner  Stelle  dem  Lehrer 
Erich  Mallina  die  Unterrichtserteilung  im  figuralen  Zeichnen  an  der  allgemeinen  Abteilung 
der  Kunstgewerbeschule  übertragen. 

Mit  Genehmigung  des  k.  k.  Ministeriums  für  Kultus  und  Unterricht  wird  im  Schul- 
jahre 1905/06  an  der  Kunstgewerbeschule  provisorisch  ein  praktischer  Kurs  für  Fresko- 
malerei unter  Leitung  des  Professors  Andreas  Groll  eingeführt  werden. 
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4°.  Nürnberg,  W.  Tümmel.  Mk.  8.  — . 

PARIS 

LECLERC,  T.  Le  Nouveau  Musee  des  Arts  deco- 
ratifs.  (L’Art  decoratif,  Aug.) 

— MALLARD,  R.  La  Gravure  et  la  Lithographie  au 
Salon  de  1904.  (L’Art,  Nr.  785.) 

— MAXIME,  Jean.  La  Decoration  aux  Salons  de  1905. 
(Journ.  manuel  de  Peintures,  LIV,  12.) 

— MIGEON,  G.  Le  Musee  des  Arts  decoratifs  et  la 
Collection  Emile  Peyre.  (Gazette  des  Beaux- 
Arts,  Juli.) 

— Rapport  du  comite  d’installation  du  musee  centennal 
de  la  classe  72  (Ceramique),  ä l’Exposition  uni- 
verselle internationale  de  1900,  ä Paris.  Grand 
in-8,  223  p.  avec  grav.  Saint-Cloud,  imp.  Belin 
freres. 

— Rapport  du  comite  d’installation  du  musee  retrospec- 
tif  de  la  classe  84  (Broderie),  ä l’Exposition  univer- 
selle internationale  de  1900,  ä Paris.  Grand  in-8, 
115  p.  avec  grav.  Saint-Cloud,  imp.  Belin  freres. 


GROSSE  BILDPLATTE  AUS  HAFNERTON  :MIT  DER  NACH  DEM  BLATT  ii  DER  HOLZSCHNITT- 
PASSION CRANACHS  DES  ÄLTEREN  KOPIERTEN  KREUZIGUNGSGRUPPE, 
VERMUTLICH  ARBEIT  EINES  AVIENER  HAFNERS,  UAI  1535. 

SAMMLUNG  DES  VERFASSERS. 


KUNST  UND  KUNSTHANDWERK  1905. 


KLISCHEES  VON  J.  LÖWY,  DRUCK  VON  ADOLF  HOLZHAUSEN  IN  WIEN. 
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BEITRÄGE  ZUR  ÄLTEREN  GESCHICHTE  DES 
HAFNERGEWERBES  IN  WIEN  UND  NIEDER- 
ÖSTERREICH h»  VON  ALFRED  V.  WALCHER- 
MOLTHEIN-WIEN  h» 

AFNER  zählen  zu  den  ältesten  Handwerkern. 
Eine  Herstellung  von  Gefäßen  aus  Ton  hat 
schon  vor  dem  ersten  Eindringen  der  Kultur 
überall  stattgefunden  und  war  den  Pfahlbautern 
ebenso  bekannt  wie  die  Kenntnis,  aus  Weiden- 
ruten Körbe  und  aus  Stroh  Matten  zu  flechten. 
Damals  war  sie  wohl  einem  jeden  geläufig. 
Als  eigentliches  Gewerbe,  als  ausschließliche 
Beschäftigung  einzelner  Personen  erscheint  die 
Erzeugung  von  Tongefäßen  in  unseren  Län- 
dern erst  zu  den  Zeiten  römischer  Herrschaft. 
Im  Mittelalter  wird  das  Wiener  Hafnergewerbe  zuerst  in  Ottokars  öster- 
reichischer Reimchronik,  deren  Verfassung  jedenfalls  vor  1317  erfolgte, 
genannt.  Kapitel  CXIV  der  Chronik  erwähnt  bei  Schilderung  des  Aufstandes 
des  Wiener  Pöbels  zu  Beginn  des  Jahres  1288  das  Darniederliegen  der  ge- 
samten gewerblichen  Tätigkeit  und  nennt  unter  den  Handwerkern  auch  jene, 
,,die  da  dränt  aus  Tahen  Heven  und  Chrug“.  Damals  gab  es  in  der  Stadt 
schon  fast  ein  halbes  Hundert  gewerblicher  Vereinigungen,  was  nicht  wun- 
dern darf,  wenn  von  der  Bevölkerung  Wiens  gesagt  wird:  ,,das  groessist 
Volk,  das  Wienne  hat,  das  sind  handwerkaere“.  Ein  lokaler  und  sozialer 
Zusammenschluß  des  Handwerks  muß  bereits  im  ersten  Drittel  des 
XIV.  Jahrhunderts  stattgefunden  haben.  Die  Bezeichnungen  einzelner 
Straßen  nach  dem  Gewerbe,  wie  ,, unter  den  Hafnern“  (urkundlich  zuerst 
1333  genannt)  deuten  darauf  hin,  daß  dem  Handwerk  ein  bestimmter,  hin- 
sichtlich seiner  Grenzen  ziemlich  kleiner  Stadtteil  zur  Ausübung  des  Berufes 
angewiesen  wurde.  Daß  dieser  hart  an  die  Donau  gerückt,  im  tiefsten  Teil 
der  Stadt  gelegen  war,  ist  beim  Fehlen  benachbarter  Tonlager  nur  durch 
die  Unreinlichkeit  des  Betriebes  erklärlich  und  findet  eine  Bestätigung  im 
nahegelegenen  „Sauwinkel“,  dem  späteren  Auwinkel,  wo  ebenfalls  mehrere 
Hafnerhäuser  standen. 

Für  den  sozialen  Zusammenschluß  des  Handwerks  spricht  die  bald 
nach  1330  erfolgte  Errichtung  eines  Hafnerbades.  Wolfgang  Lazius  erwähnt 
es  in  seiner  1546  erschienenen  lateinischen  Monographie  ,, Vienna  Austriae“. 
Es  lag  in  der  Haffnergasse,  auf  der  Muster.  Neben  dem  normalen  Lohne 
bekamen  die  Hafnergesellen,  denen  die  schwereren,  unreinen  Arbeiten  des 
Tonmischens  und  -knetens  in  der  Werkstätte  zufielen,  wöchentlich  ein 
Badgeld.  Erster  Eigentümer  des  Hafnerbades  war  1335  Hainrich  ,,der  pader 
under  den  Hafenern  ze  Wienne“.  Es  bestand  bis  zum  Jahre  1720  im 
Hause  714  (neu  Nr.  3)  der  Hafnergasse.  Als  letzter  Besitzer  erscheint  von 
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1700  bis  1720  Johann  Pößl,  damals  allgemein  „der  Hafnerbader“  genannt. 
Um  die  Mitte  des  XIV.  Jahrhunderts  sind  Hafner  auch  vor  dem  Kärntner-, 
Widmer-  und  vor  dem  Schottentor  nachweisbar,  wenn  auch  die  benach- 
barten Tonlager  auf  der  Laimgruben  und  in  Währing  hauptsächlich  von 
Ziegelbrennern  ausgebeutet  wurden.  Weitere  Bezeichnungen  der  Örtlich- 
keit des  Handwerkes  finden  wir  in  ,,Krugerstraße“  (Straße  der  Krug- 
bäcker, Entstehung  zwischen  1269  und  1277),  ,, Hafnerturm“  (am  Ende  der 
heutigen  Adlergasse  und  zunächst  dem  ehemaligen  Fischertor  gelegen),  in 
„Haffnergasse“  und  endlich  in  dem  seit  1386  genannten  ,, Hafnersteig“,  dem 
alten  „sub  lutifigulos“. 

Aus  dem  Jahre  1412  ist  uns  eine  Handwerksordnung  für  die  Wiener 
Hafner  erhalten  (Wiener  Stadtarchiv  „Eide  und  Handwerksordnungen  der 
Stadt  Wien“,  Rep.  124,  Nr.  18).  Diese  Ordnung  erhielt  Zusätze  in  den 
Jahren  1430  (Verkaufsordnung),  1431  (Bestimmungen  hinsichtlich  der 
Marken  und  Stempeln  auf  dem  Wiener  Geschirr),  1476  (Bestimmungen 
für  den  Häfenmarkt).  Eine  ausführliche  Ordnung,  womit  alle  Angelegen- 
heiten des  Handwerks  in  23  Artikeln  geregelt  wurden,  erhielten  die  Hafner 
im  Jahre  148g.  Wir  veröffentlichen  im  nachstehenden  die  beiden  Hand- 
werksordnungen sowie  die  drei  Zusätze  im  Wortlaute,  weil  sie  für  die  Ge- 
schichte unseres  Gewerbes  von  ganz  hervorragendem  Interesse  sind  und 
noch  nicht  publiziert  wurden.  Herr  Oberarchivar  Hango  hat  uns  beim  Lesen 
der  Originale  in  dankenswerter  Weise  unterstützt. 

Der  Hafner  Recht. 

,,Es  sol  kain  hafner  sich  zu  maister  hie  setzen,  er  pring  dann  ee  urkund, 
von  dann  er  körn  das  er  sich  daselbs  schon  und  erberlich  enthalten  und  seine 
lerjar  ausgedient  hab,  oder  erweis  es  hie  mit  erbern  leuten  vor  dem  rat  und 
das  er  ein  erlich  wirtinn  hab  und  purgerrecht  gewinn  mit  ainem  halben 
phunt  phennig  und  geb  in  ir  zech  ain  phunt  phennig  und  zuhilf  des  har- 

nasch . Sy  sullen  under  in  erwellen  und  nemen  zwen  maister,  die  erber 

und  getreu  sein,  die  in  denn  der  rat  bestehen  sol  und  die  sullen  ir  arbeit 
beschaun,  ob  die  gut  und  gerecht  sey,  das  die  leut  damit  behalten  werden 
davon  die  arbait  desterpas  aufnemen  wirdet  an  eren,  lob  und  gut.  Die  zwen 
maister  sullen  die  versuhen,  die  sich  zu  maister  setzen  wellent,  ob  sy  maister 
mugen  gesein  oder  nicht.  Sy  sullen  ir  arbait  mindert  alswo  vail  haben,  denn 
an  den  steten,  als  von  alter  herkommen  ist.  Was  herkommt  mit  der  arbait, 
die  sullen  sy  nicht  verkauffen,  es  haben  ee  die  zwen  maister  beschaut,  das 
sy  gerecht  sey,  darnach  sullen  sy  die  verkauffen  nur  an  den  schiffen  auf 
dem  Wasser  und  als  von  alter  herkommen  ist.  Aber  die  naig  mugen  sy 
verkauffen,  wem  das  ist,  oder  anderswohin  füren  in  dem  lannd  zu  Österreich. 
Wo  die  obgenannten  zwen  maister  vindent  ain  werch,  das  nicht  gerecht  ist, 
es  sey  hie  gemacht  oder  herbracht,  das  sullen  sy  nemen  und  dem  burger- 
maister  antwurten,  das  man  es  der  stat  zenutz  anleg  und  dem  richter  sein 
Wandel  davon  gevallen  lasse;  dennoch  wil  sy  der  rat  pessern  swerlich. 
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Sprech  aber  ainer,  sy  höten  im 
unrechtlich  beschaut  und  wolt 
das  werch  gerecht  machen,  das 
sollen  sy  im  statten  vor  den 
andern  maistern  allen;  doch  hiet 
im  der  rat  ganczen  gewalt  Vor- 
behalten, die  vorgenannten  ar- 
tikel  zu  verkern,  zu  mynnern  und 
zu  mern,  wie  und  wem  sy  des 
Verlust.“ 

„Anno  1430  an  sambstag 
vor  sand  Larenzen  tag  habent 
die  herren  des  rats  durch  under- 
kömniss  willen  des  grossen  fur- 
kaufs  der  heven  aufgesatzt  und 
gepoten,  daz  die  gest,  die  zu  sand 
Peterstag  heven  her  fürent,  di 
sullen  ir  heven  ab  dem  wasser 
tragen  an  das  lannd  und  daselbs 
aufhutten  und  an  sand  Peters- 
tag anzeheben  achttag  anein- 
ander selber  vail  haben  und  ver- 
kauften, und  was  sy  da  in  den 
achttagen  nicht  verkauffent,  dy 
mugen  sy  dann  verrer  den  hie-  _ , ^ ^ ^ ^ 

^ Tonrelief  mit  der  Darstellung  der  heiligen  Dreifaltigkeit.  Vom 

igen  hafnern  oder  andern  wol  Hafneraltar  in  der  Stephanskirche,  jetzt  in  der  Pfarrkirche  zu 
Verkauffen  ungewerleichen  “ Weikersdorf  bei  Baden.  Wiener  Arbeit  aus  dem  Jahre  1499 

,,Anno  domini  1431  des  phincztags  nach  Ulrici  körnen  für  den  rat  der 
stat  ze  Wienn  die  hafner  hie  ze  Wienn  und  die  hafner  gemainklich  im  lannde 
ze  Österreich  und  gaben  da  zuerkennen,  wie  daz  man  march  und  zaihen 
slug  auf  die  gemain  heven  alswol  als  auf  die  eysendachtein,  daraus  den 
leuten  grosser  schaden  gieng,  und  von  alter  nicht  gewesen  war;  so  wurd 
das  eysnen  und  das  gemain  hevenwerch  gefirneist  oder  verglast,  damit  die 
leut  betrogen  würden  und  solh  handlung  armen  und  reichen  nicht  nutzpar 
war  und  dy,  di  da  gut  arbeit  machten,  daran  schaden  empfiengen,  und  baten 
uns  solch  Unordnung  ze  underkommen  und  ze  underschaffen.  Also  ist  durch 
gemains  nucz  willen  armer  und  reicher  ain  Ordnung  gemacht,  aufgesatzt 
und  geboten  worden,  dabey  es  hinfür  beleyben  sol,  das  nu  furbaser  ain 
yeder  hafner  den  schilt  Österreich  und  sein  marich  slahen  und  sneiden  sol 
nur  auf  das  eysendachtein  und  nicht  auf  das  gemain  hafenwerch,  als  das 
von  alter  gewesen  ist,  und  daz  auch  ain  yeder  hafner  diess  eysendachtein 
heven  noch  gemains  hevenwerch  nicht  virneisen  oder  verglasen  sol  in 
chainerlay  weis  und  wo  solh  hevenwerch,  dass  da  gefirneist  oder  verglast 
ist,  oder  dass  eysendachtein  nicht  also  beczaichent  würde,  das  sol  man  alles 
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nemen  und  der  stat  ze  nucz  anlegen  und  den 
hafner  darzu  swerlich  straffen,“ 

„Anno  domini  1476  des  eritags  von  sand 
Peter  und  sand  Paulstag  appostolorum  habent 
die  herrn  des  rats  der  stat  zu  Wienn  den  mais- 
tern  den  hafnern,  irn  mitburgern,  auch  den  gesten 
desselben  handwerchs,  so  zu  sand  Peter  und 
sand  Paulstag  mit  hafen  werch  herkomen,  auf  ir 
vleissig  beten  ain  Ordnung  gemacht  und  geben, 
als  hernach  geschriben  stet:  Von  ersten  das  die 
hieeing  hafner  sulln  anheben  beym  Salczturn 
zunagst  der  rinkmaur  und  hinauf  zu  hutten  gegen 
der  wachtkammer  und  dargegen  über  zunagst 
dem  Wasser,  halb  ennhalb  und  halb  herdishalb, 
soverr  sy  bedürffen,  und  albeg  ainer  ainstatt  hal- 
ben zwairer  gmain  ladn  langk  und  weit  und  sulln 
darumb  lossen.  Item  die  frembden  hafner,  die  zu 
sand  Peter  und  sand  Paulstag  herkomen,  sulln 
an  beden  seitten  obn  an  die  hieing  hafner  auch 
hinaufwerts  zwairer  gmain  ladn  langk  und  weit 
j erlich  aufhuttn  und  an  sand  Peter  und  sand 
Paulsabent  darumb  lossen  undwelher  das  lossen 
und  aufhutten  versaumbt,  der  sol  und  mag  oben 
oder  unde  aufhutten,  wo  im  das  gefeilt;  ob  aber 
Mittelalterlicher  Trinkbecher  aus  Eisen-  die  frembden  hafner  darinn  ungehorsam  weren, 

ton.  Burg  Kreuzenstein  bei  Wien  ggStraffn  deS  Sy  sich  dann 

vor  in  verwilligt  haben.  Doch  hat  im  der  rat  gwalt  vorbehaltn,  die  vor- 
genanten Artikl  zu  mynnern  zu  meren  oder  zu  verkern,  wie  sy  Verlust“. 

Von  Hafnern. 

,,Ano  domini  1489  des  phincztag  nach  sand  Katreintag  der  heyligen 
Jungfrauen  haben  die  Herrn  des  rats  der  stat  Wienn  durch  gemaines  nucz 
und  durch  aufnembung  des  hafnerhandwerchs  und  das  hynfür  die  maister 
und  ir  gesellen  des  bemelten  handwerchs  in  guter  ainigkayt  und  wesen 
beleyben  solh  Ordnung  gemacht  und  aufgesaczt  und  in  ir  statbuch  bevolhen 
zu  schreyben,  wie  hernach  volgt:“ 

,,Von  erst  so  ein  gesell  hafner  handwerchs  herkumbt,  der  sol  nicht 
lennger  hie  arbaitten  dann  14  tag  und  so  er  lennger  hie  arbaitten  wil,  so 
sol  er  sich  dann  in  der  benannten  geselln  bruederschaft  kauffen  mit  14  J*),  so 
er  ganczen  Ion  hat;  hat  er  aber  halbm  Ion,  so  sol  er  geben  8 und  darzue 
alle  sunntag  ainen  phenning  in  die  puxen.“ 

„Die  benannten  gesellen  mugen  auch  haben  ainen  wirt,  den  man  nennet 
ainen  vatter,  dabey  die  herkommendten  geselln  zu  herberg  seinn.  Auch  die 
andern  gesellen  wochenlich  den  sunntag  phenning  in  ir  puxen  legen  mugen“. 
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Marken  auf  Wiener  Eisengeschirr  (Wiener  Balkenkreuz.  Dasselbe  in  Verbindung  mit  dem  landesfürstlichen 
Bindenschild.  Zwei  Marken  unbekannter  Werkstätten).  XVI.  und  XVII.  Jahrhundert.  Burg  Kreuzenstein  bei  Wien 

„Wer  den  maistern  des  obberurten  handwerchs  nicht  genugsam  ist 
oder  sich  mit  peicht,  pues  und  in  andern  sacramennten  nach  Ordnung  der 
heyligen  christenlichen  Kirichen  nicht  halt,  denselben  sollen  die  gesellen  des 
egenannten  handwerchs  in  ir  bruederschaft  nicht  nemen  und  sol  in  auch  ain 
solher  nit  genossom  sein.“ 

,,Es  sol  auch  khain  neuer  oder  der  umb  das  handtwerch  nicht  gelernt 
hat  Öfen  seczen  oder  Öfen  pessern,  nur  alain  sein  maister  hiet  sunst  kainen 
knecht.“ 

,,Ob  ein  gesell  aus  erber  notturft  sein  gewannt  oder  klainat  verkhauffen 
oder  verseczen  musst,  das  mag  er  in  ir  bruederschaft  geben,  da  es  dann 
gehaltn  sol  werden,  bis  derselb  gesell  das  widerlösen  mag  umb  das  gellt,  so 
er  es  verseczet  oder  verkauft  hat,  und  das  zu  haben  begert.“ 

,,So  ein  gesell  bey  ainem  maister  krannkh  wirdet  und  solanng  ligt,  das 
er  den  maister  schulldig  wirdt,  der  sol  dem  maister,  so  im  got  wiederauf- 
hillft  und  gesunnd  wirdt,  solh  schullden  mit  arbait  abdienen.“ 

,,Ob  ein  gesell  ungehorsam  gefunden  würd,  der  sol  durch  sy  gestraft 
werden  umb  wax  nach  gelegenhait  der  ungehorsambkait.“ 

,,Die  maister  solln  auch  ir  geselln  hallten  bey  irer  allten  gerechtigkait, 
daentgegen  sollen  die  geselln  sich  auch  gegn  den  maistern  hallten,  wie  dann 
es  von  allter  ine  zu  geburd.“ 

,,Es  sol  auch  khain  gesell  nicht  spülen,  es  sey  mit  wurffl  oder  karten; 
wer  damit  begriffen  wird,  der  sol  verfalln  sein  in  ir  bruederschaft  V2  ^ 
waxs,  wen  das  ainer  oder  mer  geselln  bey  solhen  spül  weren  und  Zusehen 
und  solhs  nicht  anbrechten,  die  solln  auch  gestraft  werden  yder  um  i S' 
Waxs.“ 

,,Wenn  frömbd  knecht  hafnerhandwerchs  herkomen,  die  solln  zu  den 
vattern  geen  in  die  herberg  und  dieselben  soll  dervatter  schikhe  dem  maister 
oder  wittibn  irs  handwerchs  der  oder  die  kainen  knecht  hat.“ 

„Es  soll  auch  kain  maister  zwen  Knecht  seczen,  vor  es  hab  vor  ain 
yeder  maister  ainn  knecht;  so  aber  ain  maister  ains  knechcz  nicht  bedörfft, 
so  mag  in  ein  annder  wol  seczen  und  haben  zwen.  So  aber  ain  ander  zwen 
bedarf,  so  sol  kainer  drey  haben.“ 

,,So  ain  knecht  von  aim  maister  aufstet,  derselb  sol  zu  den  vater  geen 
und  der  vatter  sol  denselben  geselln  dem  maister  schiken,  der  sein  am 
nottürftigistn  ist.“ 
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„So  ain  gesell  oder  knecht  zu  aim 
maister  und  in  die  zech  kumbt,  so  sol 
er  dem  maister  versprechn  zu  dienen 
von  weichnachten  bis  auf  sunwenten, 
item  von  sunwenten  bis  auf  Weihnach- 
ten.“ „Welcher  knecht  alle  bericht 
machen  kan,  der  sol  von  dem  pfenwert 
haben  zwen  pfening,  und  wer  weniger 
kan,  dem  sol  man  auch  darnach  Ionen, 
und  welcher  ainen  gutn  ofen  seczt,  da- 
ran ain  halb  S'  kacheln  steen,  der  sol 
davon  zu  Ion  haben  24  So  er  aber 
darüber  seczt,  sol  er  davon  haben,  als 
sich  davon  gebürdt.“ 

,,So  ein  gesell  ainem  burger  oder 
inwoner  in  ain  allte  offen  ainen  neuen 
kachel,  der  des  maister  ist,  einseczt, 
davon  sol  er  im,  der  maister,  geben  zu 
Ion  I J,  und  derselb  gesell  sol  das  gellt 

Kachel,  angeblich  vom  St.  Stephans-Ofen  (Simson  ...  . . 

mit  dem  Löwen).  Vor  1500  darumb  einbrmgen.“ ,, So  ainem  maister- 

Germanisches  Museum  in  Nürnberg  beschiecht,  pley  zereyben,  dahen 

abzutragen,  prennen,  hefen  an  den  markht  zu  tragen  oder  ander  notturft  und 
ains  knechcz  bedarf,  sol  im  derselb  knecht  dienst  beweisen,  darentgegen  der 
maister  demselbe  knecht  erberlich  Ionen  soll.“ 

,,Es  soll  auch  khain  gesell  seinem  maister,  noch  desselben  hausfraun 
unzymliche  wort  geben  oder  zusprechen,  noch  ir  hausung  mit  unerbern 
weyben  smehen.“ 

,,Wo  ain  gesell  seinem  maister  die  zeyt  obenvermellt  verspricht  zu 
dienen,  dieselb  sol  er  im  aufdienen;  thut  er  aber  das  nicht  und  stund  im  in 
der  zeyt  auf  und  zug  wegkh  an  redlich  und  erber  ursach,  so  sol  im  nach- 
geschriben  und  wydert  gefurdtert  werden,  bis  er  sich  mit  seinem  maister 
verttragen  hat.“  ,, Welcher  gesell  die  wochen  X pfenwert  nicht  ausmacht, 
demselben  sol  man  nicht  Ionen,  nur  es  wem  sovil  Feyrtäg  in  der  wochen 
oder  aber  der  maister  belud  in  mit  annderer  arbayt,  dadurch  er  die  benannten 
pfenwert  nicht  ausmachen  mocht.“ 

„Ob  ein  gesell  seinen  maister  überaytt  und  das  wissentlich  ist,  sol  der- 
selb gesell  gestraft  werden  nach  der  maister  und  gesellen  erkandtnuss.“ 

,, Weiher  lerjunger  seinem  maister  on  erhafft  not  oder  redlich  ursach 
aus  den  lerjaren  get,  denselben  sol  khain  maister  furdern  noch  behalten.“ 
,,Es  sol  auch  ein  yglicher  gesell  zu  prennzeyt  zu  der  arbait  aufsteen,  es 
sey  Summer  oder  wynnter,  und  um  sibne  zu  abet  feyrabet  haben.“ 

,,Dem  gesellen,  der  ain  ganncz  bericht  machen  khan,  so  er  wein  über 
den  Tisch  nit  dringkhen  wil  oder  aber  der  wein  teur  ist,  dem  sol  der  maister 
für  den  wein  die  wochen  geben  i8  J^..“ 
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„Weiher  solh  obberurt  Ordnung  und 
aufsaczung  übertret  und  die  in  ainem  oder 
monigern  artigkln  nicht  hillte,  der  sol 
gestrafft  werden  nach  des  obgenannten 
rates  rat.  Im  hat  auch  der  bemelt  rat 
gancze  gewallt  vorbehallten,  die  vorge- 
nanten artigkln  zu  verkeren,  zu  mynnern, 
zu  meren,  wie  in  das  am  pessten  fugt 
und  Verlust.“ 

Die  1463  erfolgte  Feststellung  der 
Gehordnung  im  Fronleichnamszuge  ran- 
giert die  Hafner  als  I3te  Innung  nach  den 
Faßziehern  und  Wagenführern.  Den 
Hafnern  folgten  die  Ziegelknechte,  zuerst 
die  vor  dem  Widmertor  (also  auf  der 
Laimgrube)  und  hinter  diesen  jene  vor 
dem  Schottentor  (aus  Währing). 

Das  Handwerk  stiftete  1499  einen 
eigenen  Altar  in  die  Stephanskirche  und 
lieferte  hiezu  ein  aus  Hafnerton  künst-  Kachel,  angeblichvomSt.Stephans-Ofen  (Adam  und 

, . , , T-»  I-  r ji  T-k  Eva).  Vor  1500.  GermanischesMuseum  inNürnberE 

lerisch  ausgefuhrtes  Relief  mit  der  Dar-  ’ 

Stellung  der  heiligen  Dreifaltigkeit.  Es  kam  später  in  die  St.  Helenakirche  bei 
Baden  (seit  1783  Pfarrkirche  für  Weikersdorf),  nachdem  schon  etwa  1750 
an  die  Stelle  des  Hafneraltars  in  der  Stephanskirche  der  von  Frau  von  Medo- 
rost,  geborenen  von  Scharnagel  gestiftete  Herz-Jesu-Altar  getreten  war.  Die 
vorgenannte  Platte  zeigt  die  nahezu  vollrund  gearbeiteten  Figuren  der 
heiligen  Dreifaltigkeit  in  einem  Wolkenkranz  thronend.  Auffallend  ist  die  voll- 
kommen analoge  Behandlung  der  Figuren  und  ihre  Gleichstellung  ohne 
Über- oder  Unterordnung.  Sie  zeigen  sämtlich  denselben  Gesichtsausdruck  und 
tragen  die  gleichen  Attribute,  Reichsapfel  und  Schwert,  welches  nur  bei  der 
Personifikation  des  heiligen  Geistes  eine  Lilie  ersetzt.  In  den  vier  Ecken  der 
Tafel  sind  die  Symbole  der  Evangelisten  mit  unbeschriebenen  Schriftbändern 
angebracht  und  aus  den  Wolken  lugen  zahlreiche  kleine  Engelsköpfchen. 
Das  Ganze  ist  ein  bedeutendes  Werk  von  hübscher  Komposition  und  gut  in 
der  Behandlung  des  Figürlichen,  wenn  auch  die  Wolkenbildung  schwer, 
monoton  und  manieriert  erscheint.  Das  verwendete  Material,  der  Hafnerton, 
ließ  eben  keine  andere  Ausführung  zu. 

Unsere  Altartafel  dürfte  schon  lange  vor  der  Stiftung  des  Herz- 
Jesu- Altars  den  Platz  in  der  Stephanskirche  verlassen  haben.  Wenn  sich  das 
allgemeine  Tridentiner  Konzil  bei  seiner  25.  und  letzten  Sitzung  am 
5.  Dezember  1563  mit  der  Angelegenheit  der  Darstellung  der  heiligen  Drei- 
faltigkeit beschäftigte  und  diese  in  drei  Personen  gleicher  Größe  und  Gestalt 
verboten  hat,  so  muß  die  Entfernung  der  Tafel  aus  der  Kirche  in  das  Jahr 
1564  gesetzt  werden.  Aus  denselben  Gründen  ist  weiters  anzunehmen,  daß 
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Kachel,  angeblich  vom  St.  Stephans-Ofen 
(St.  Sebastian).  Vor  1500.  Österreichisches 
Museum  für  Kunst  und  Industrie 


sie  erst  spät  in  die  Helenakirche  von  Wei- 
kersdorf  gelangte  und  möglicherweise  über 
200  Jahre  in  Privathänden  war.  Versuche, 
einen  solchen  Interimsbesitz  nachzuweisen, 
führen  auf  die  Familie  der  Herren  von  Qua- 
rient,  denen  die  Herrschaften  Rauhenstein, 
Weikersdorf  und  Rohr  zugehörten.  Ist  es 
richtig,  daß  ein  Quarient  die  Tafel  in  die 
St.  Helenakirche  stiftete,  so  wäre  Johann 
von  Quarient,  Obristlieutenant  der  Stadt- 
Guardia  zu  Wien,  jenes  Mitglied  der  Familie, 
welches  nach  1563  in  den  Besitz  der  Tafel 
gelangte. 

Erzherzog  Ferdinand  wiederholte  am 
5.  Dezember  1527  das  bereits  in  der  Hand- 
werksordnung vom  Jahre  1431  aufgenom- 
mene Verbot:  ,,Es  sol  hinfuran  kain  maister 
den  schilt  Österreich  und  sein  march  stechen 
oder  schneiden  auf  ander  hafenwerch  dann 
allein  auf  eisen  dachtein.“  Diese  Bestimmung 
kam  somit  dem  schwarzen  Geschirr,  welches 
ein  Hauptprodukt  unserer  Hafner  bildete,  zu  gute.  Das  Material  gab  ein  stark 
mit  Graphit  gemischter  Ton,  wodurch  die  in  solcher  Weise  erzeugten  Gefäße 
an  Festigkeit  gewannen  und  sowohl  hinsichtlich  der  Dauerhaftigkeit  als  auch 
dem  äußeren  Ansehen  nach  einen  Vergleich  mit  Eisengeschirr  zuließen.  Daher 
die  Bezeichnung  ,,Eisentahen“  (Eisenton)  für  das  Material,  die  Bezeichnung 
,,Eisenhaffner“  für  die  Erzeuger.  Graphit  konnte  als  Einlagerung  in  anderen 
Mineralien  aus  diesen  gewonnen  werden.  Daneben  fand  er  sich  aber  auch 
in  reinen  Nestern  bei  Passau  (Passauer  Tiegel,  Hafnerzeller  Schmelztiegel), 
in  Salzburg  und  Böhmen  (Schwarzhafner).  Künstlich  konnte  er  außerdem 
beim  Eisenhüttenprozeß  als  Ausscheidung  aus  dem  Roheisen  gewonnen 
werden,  indem  sich  Kohlenstoff  aus  diesem  in  der  Schmelze  löst  und  beim 
Erstarren  teilweise  als  Graphit  wieder  abscheidet.  Diese  künstliche  Her- 
stellung des  Graphits  in  den  Eisenhütten  rechtfertigt  ebenfalls  die  Bezeich- 
nung „Eisenton“  für  das  verwendete  Material. 

Die  Erzeugnisse  unserer  Hafner  entsprachen  in  Form  und  Größe  den 
verschiedenen  Bedürfnissen.  Neben  den  großen  Häfen  und  Vorratsgefäßen 
mit  weiter,  oft  mehr  als  einen  Meter  im  Durchmesser  haltender  Mündung,  mit 
mächtigem,  in  der  Regel  umgekrämptem  Mündungsrand  und  doppeltem 
Henkel  zur  Aufnahme  von  Flüssigkeiten  jeder  Art  wurden  auch  kleinere 
Krüge,  Becher  und  anderes  gefertigt.  Ein  früher,  noch  mittelalterlicher,  in 
Gestalt  eines  Kelches  ausgeführter  Trinkbecher  aus  Eisenton  wird  hier 
abgebildet.  WennMerian  das  Hafnerzeller  Eisengeschirr  als  ,, schön  Geschirr“ 
bezeichnet,  hatte  er  nicht  nur  die  gute  Qualität  des  Materials  im  Auge, 
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sondern  auch  das  gewiß  schöne  Aussehen 
der  Fabrikate.  Wir  müssen  uns  vergegenwär- 
tigen, daß  diese  Gefäße,  bevor  sie  die  Werk- 
stätteverließen, einen  eisenschwarzen, metall- 
glänzenden undunlöslichenÜberzug  erhielten, 
indem  Graphit  mit  Wasser  versetzt  als  dauer- 
hafte Anstrichfarbe  aufgetragen  und  nach  dem 
Trocknen  mit  einem  Wolltuch  eingerieben 
und  geglänzt  wurde. 

Als  Schild  Österreichs,  den  Ferdinand 
den  Wiener  Eisenhafnern  als  Marke  und 
Stempel  für  ihre  Erzeugnisse  gestattete,  ist 
das  landesfürstliche  Wappen,  der  Binden- 
schild, zu  betrachten.  Das  damit  verbundene 
Verbot,  dieses  Wappen  auf  anderen  Erzeug- 
nissen der  Hafner  anzubringen,  mag  nicht 
unbegründet  sein.  Die  Stadt  Wien  bediente 
sich  schon  früher  des  Bindenschildes,  wenn 
auch  nicht  als  Stadtwappen,  so  doch  als  Siegel- 
bild und  dieser  Mißbrauch,  wenn  wir  ihn  so 
nennen  wollen,  übertrug  sich  auf  die  Zünfte 
und  Innungen.  So  lag  es  in  den  Wünschen  des  Erzherzogs,  die  Benützung 
des  landesfürstlichen  Wappens  als  Handwerksmarke  einzuschränken  und 
wenn  er  es  als  Stempel  für  Erzeugnisse  in  einer  bestimmten  Technik  zuließ, 
mag  dies  durch  den  guten  Ruf,  den  das  Wiener  Eisengeschirr  auch  außer- 
halb der  Stadt  im  Lande  Niederösterreich  und  darüber  hinaus  in  Ungarn 
besaß,  hinreichend  begründet  sein. 

Neben  Marken,  welche  bestimmten  Werkstätten  angehören,  finden  sich 
somit  noch  auf  Wiener  Eisengeschirr:  die  Wiener  Wappenfigur,  das  Balken- 
kreuz, allein  oder  in  Verbindung  mit  dem  Wappen  Neuösterreichs,  dem 
Bindenschild.  (Vergleiche  die  abgebildeten  Stempel.) 

Das  Wiener  Eisengeschirr  war  auch  für  Oberösterreich  mustergültig. 
Mehrere  Hafnerordnungen  dieses  Landes  bemerken  ausdrücklich,  daß  die 
Erzeugnisse  der  eigenen  Werkstätten  so  gut  sein  sollen,  ,,wie  zu  Wien 
gemacht“.  Der  Eröffnung  der  Hafenmärkte  ging  stets  eine  Beschau  der 
eingetroffenen  Ware  voraus  und  ergab  diese  minderwertiges  Material,  so 
wurde  die  Ware  mit  Wissen  und  Willen  der  Obrigkeit  vernichtet  oder,  wie 
die  Originalschilderung  lautet,  ,,ain  Stain  ins  Gschier  geworffen  und  in  die 
Schärben  geschlagen“.  Den  Erzeuger  traf  neben  der  Zerstörung  seines 
Besitzes  noch  eine  Strafe. 

Im  Jahre  1557  traten  in  Wien  zwei  Männer  mit  einer  Erfindung  auf, 
die  bei  Öfen  ein  bedeutendes  Ersparnis  an  Heizungsmaterial  bezweckte: 
,, Nachdem  Hanns  Ulrich  kundig  Mann  und  Conrad  Egloff  von  Costnitz  die 
Kunst  der  Holzersparrung  erfunden  darum  gedachte  Künstler  von  der  römisch 


Kachel,  angeblich  vom  St.  Stephans-Ofen. 
(St.  Nikolaus  von  Bari).  Vor  1500.  Samm- 
lung Dr.  Figdor 
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kais.  könig.  Majestät  unsern  allergnädigsten  Herrn  dermassen  befreit  und 
priviligirt  sein,  daß  ihnen  solche  Kunstöfen  Niemand  nachmachen  soll“.  Die 
beiden  Genannten  forderten  zuerst  looo  Taler,  später  500  Taler  vom  Wiener 
Stadtrate  für  die  Mitteilung  ihrer  Erfindung  und  waren  schließlich  mit 
300  Pfund  Pfenning  zufrieden.  Um  welche  Verbesserung  beziehungsweise 
Verbilligung  der  Heizanlage  es  sich  damals  eigentlich  handelte,  ist  unbe- 
kannt. Der  erwähnte  Ulrich  mag  ein  Wiener  gewesen  sein,  denn  es  tritt  ein 
Hafner  dieses  Familiennamens  bereits  1397  als  Haus-  und  Weingarten- 
besitzer in  der  Alserstraße  auf.  Vielleicht  beschäftigte  sich  die  Erfindung 
mit  einer  Röhrenanlage  in  eisernen  Öfen,  die  im  XV,  Jahrhundert  zuerst 
auftraten  (die  ältesten  Metallofenplatten  mit  dem  Wappen  des  Königs  Rene 
von  Anjou,  1431  bis  1480)  und  um  die  Mitte  des  XVI.  Jahrhunderts  bereits 
ziemlich  allgemeine  Aufnahme  gefunden  hatten.  Auch  um  eine  Beschränkung 
des  Feuerherdes  oder  um  die  Verlegung  der  Heizstelle  ins  Zimmer  hinein 
konnte  es  sich  gehandelt  haben. 

Die  fremden,  nicht  städtischen  Hafner  brachten  ihre  Erzeugnisse  vor 
dem  Peter-  und  Paulstage  mittels  Karren  oder  Kraxen  auf  dem  Landwege 
oder  zu  Schiff  auf  der  Donau  nach  Wien  und  verkauften  sie  in  besonderen 
Hütten,  welche  neben  den  Ständen  der  Wiener  Hafner  aufgestellt  wurden. 
Dieser  Häfenmarkt  dauerte  vom  29.  Juni  bis  5.  Juli.  Den  Verkauf  fremder 
Erzeugnisse  regelte  eine  spezielle  Ordnung  vom  Jahre  1576  und  beschränkte 
ihn  ausdrücklich  auf  den  Jahrmarkt  zu  St.  Peter  und  Paul.  Den  Wiener 
Hafnern  wurde  der  Platz  beim  Salzturm  zunächst  der  Ringmauer  und  hinauf 
zu  gegen  die  Wachtkammer  und  gegenüber  zunächst  dem  Wasser  zuge- 
wiesen. An  ihre  Stände  schlossen  dann  jene  der  auswärtigen  Hafner  an. 
Auch  über  den  Charakter  der  fremden  Hafnerwaren  erfahren  wir  Einiges 
aus  einer  vom  2.  August  1627  datierten  Marktvorschrift.  Sie  fordert  für  das 
eingebrachte  glasierte  Geschirr  die  Buntfarbigkeit:  ,,So  soll  auch  der  glasten 
Haffnergeschirr  durchaus  wie  von  Alters  der  gebrauch  gewest,  aussen 
wenigst  drey  Farben  haben,  welches  aber  durchaus  nur  eine  Färb  hatte, 
soll  dem  Maister  dasselbe  weil  es  die  allhierigen  Maister  selbsten  machen 
eingestellt  und  fürhin  allher  zubringen  verbothen  werden“.  Für  die  Geschichte 
unseres  städtischen  Hafnergewerbes  ist  der  Inhalt  dieser  Vorschrift  wesent- 
lich. Wir  hören  daraus,  daß  das  Wiener  Geschirr  für  den  alltäglichen 
Gebrauch  nur  in  einer  Farbe,  also  wohl  gelb,  grün  oder  braun  glasiert 
wurde.  Weiters,  daß  die  größtenteils  aus  Oberösterreich  kommende  Ware 
buntfarbig  war  und  demgemäß  auch  höher  im  Preise  stehen  mußte.  Nur  so 
konnte  sich  ein  Verkauf  fremder  Erzeugnisse  in  der  Stadt  überhaupt  lohnen. 
Besonders  fleißig  stellten  sich  beim  Wiener  Häfenmarkt  Gmundener  Hafner 
ein.  Von  Elias  Kammerpaur,  welcher  das  Hafnerhaus  in  der  Traundorf- 
gasse in  Gmunden  besaß,  wissen  wir,  daß  er  im  Jahre  1683  das  in  Wien 
eingelagerte  Geschirr  gelegentlich  der  Türkenbelagerung  verloren  hat.  Noch 
schlimmer  erging  es  dem  Gmundener  Hafner  Simon  Kagerer  (Besitzer  der 
Werkstätte  in  der  Pinsdorfgasse  6,  des  Hafnerhauses  an  der  Traun  und  der 
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Klettmühle) . Im  Juli  1683  wird 
auch  ihm  die  ganze  eingelagerte 
Ware  durch  den  türkischen  An- 
griff auf  das  rechte  Donauufer 
vernichtet.  Den  Verlust  schätzte 
er  auf  über  600  rheinische  Gulden. 

Sein  Gewerbe  ging,  wie  es  wörtlich 
heißt  ,, durch  solche  Verwüstung 
in  einen  solchen  unersetzlichen 
Ruin  gestürzet“  im  Jahre  1686  zu 
Grunde.  In  der  Einfuhr  der  bunt 
glasierten  Hafnergeschirre  aus 
Oberösterreich  mögen  dieWiener 
Hafner  keine  schädigende  Kon- 
kurrenz gesehen  haben,  weil  sie 
für  ihre  Erzeugnisse  aus  Eisenton 
in  Wien  und  auch  auswärts, 
namentlich  in  Ungarn,  vollauf  Ab- 
satz fanden  und  zudem  die  bunte 
oberösterreichische  Ware  kaum 
für  die  große  Masse  des  Volkes 
und  für  den  täglichen  Gebrauch 
bestimmt  war.  Sie  galt  als  Spe- 
zialität, die  gerne  gekauft  wurde, 
um  jemandem  damit  eine  Freude 

zu  machen.  Derartige  Geschenke  Kreuzigung.  Holzschnitt  von  Lukas  Cranach.  Blatt  ii  aus 

® der  vom  Meister  150g  vollendeten  Passion.  Vorlage  zu  dem 

weist  die  Oberkammeramtsrech-  farbig  abgebildeten  Relief  aus  Hafnerton 

nung  vom  Jahre  1637  (Städtisches 

Archiv,  pag.  205)  aus:  „Demnach  sich  jüngst  verflossenen  Peter  und  Pauli 
gehaltenen  Häfenmarkt  vor  dem  neuen  Thor  etliche  Herren  Euer  Gnaden 
mittels  neben  anderen  gemeiner  Stadt  fürnehmen  Offizieren  sich  befunden 
und  ihnen  von  gemeiner  Stadt  wegen  einen  Kirchtaag  zu  kauffen  angelangt, 
weiters  ich  dass  dieselben  nit  wohl  verweigern  und  nit  im  Umgang  nehmen 
können,  als  hab  ich  etwas  von  schönen  sauberen  Erden  May-  und  anderen 
Wasserkrügen  erkauft  für  20  fl.  und  jeden  Herren  seinen  Kirchtag  im  Namen 
gemeiner  Stadt  einhändigen  und  präsentiren  lassen.“ 

Verfolgen  wir  weiter  die  Geschichte  des  städtischen  Handwerks.  Eine 
Vorschrift  vom  Jahre  1627  (Archiv  des  Ministeriums  des  Innern)  fordert  als 
Bedingung  zur  Erlangung  der  Meisterwürde  die  Anfertigung  der  Meister- 
stücke : 

,,i.  Nemblichen  Einen  Knopf  auf  ein  Tach  mit  einem  Spiz,  dan  den 
Stingl  ohngefähr  eines  Mannes  hoch  darauf  dieser  Spiz  gehörig  ist. 

2.  Mehr  zwey  große  Höfen  jedes  eine  Ellen  hoch,  das  eine  mit  einem 
gemündelten  das  andere  mit  einem  kugleten  Rand. 
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3-  Item  einen  Sturz  auf  solches  Höfen,  drey  Viertl  weith. 

4.  Mehr  einen  Krug  mit  einem  gemündelten  Rant  darin  sechzehn 
Wienerische  Achtering  gehn, 

5.  Item  einen  gut  geführten  Kachel  auf  den  Schwarzen  Formb. 

6.  Letzlichen  einen  Wein  Tögel,  darin  eine  halbe  Achtering  gehen  thuet.“ 

Aus  den  uns  zur  Einsicht  stehenden  Archiven,  worunter  das  Archiv 

der  Stadt  Wien  mit  seinen  Bürgerbüchern  an  erster  Stelle  figuriert,  läßt 
sich  nachfolgende  Reihe  der  Wiener  Hafner  feststellen.  (Ist  ein  eigener 
Hausbesitz  nachweisbar,  wurde  dies  in  der  Klammer  beigesetzt.)  Wir  haben 
vorgefunden:  ,,Leupolt,  1336  (unter  den  Hafnern  zunächst  dem  Cherner- 
stadel).  Erhärt  Pod,  1375  (unter  den  Hafnern).  Faustlin,  1388  (in  der  Neu- 
lucken vor  dem  Widmertor).  Ulrich,  1397  (Haus-  und  Weingarten-Besitzer 
in  der  Alserstraße).  Niclas  von  Horn,  1407.  Jakob  der  Ofenmacher  1416 
(Zechmeister  der  St.  Lambrechtszeche  in  Ottakring).  Michael  Hechtei,  1430 
(unter  den  Hafnern).  Martin  Meixner,  1433  (vor  dem  Schottentor  auf  dem 
Graben).  Albrecht  Piber,  1436  (unter  den  Hafnern).  Martin  Preischuch,  1463. 
Michael  Kannttner,  1472.  Andreas  Haffner,  1473.  Moricz,  1473  (unter  den 
Hafnern).  Ekhart  Penz,  1474.  Andreas  von  Znaym,  1474.  Asuhelm,  1475. 
Jörg  Taler,  1476.  Hans  Pratpekh,  1477.  Mathias  Lustlich,  1479.  Stefan  Span, 
i486  (nach  den  städtischen  Rechnungen  erhielt  er  für  einen  neuen  Ofen, 
bestimmt  für  die  Ratsstube  und  für  andere  Arbeit  6 S”  6 sh.  10  dn.).  Kaspar 
Gepp,  1493.  Konrad  Furlau,  1495.  Philipp  Schulacher,  1496.  Eckhart 
Grottersperger,  1497.  Peter  Veik,  1498.  Veit  Kolb,  1500.  Sebastian 
Kammer,  1500.  Wolfgang  Liechtnegker,  1500,  Erasmus  Lyst,  1501.  Bern- 
hart Kammer,  1501,  HansHöfeler,  1503.  Wolfgang  Konrad,  1504.  Leonhard 
Haubtmann,  1507.  Wilpold  Braun,  1508.  Leopold  Kaltstyser,  1509.  Hans 
Lintzer,  1510.  Georg  Weidenpeckh,  1522.  Kaspar  Haubtmann,  1523.  Max 
Koch,  1535.  Peter  Frank,  1535.  Gregor  Weinberger  1563  — 1587  (auf  der 
Muster).  Jörg  Kerwisch,  1563  (im  Sauwinkel).  Erhard  Wurczl,  1563  (im 
Sauwinkel,  später  im  Rosengäßl).  Mathias  Plancker,  1563  (im  Rosengäßl), 
Ruprecht  Pfeill,  1563,  Geschirrmeister  (in  der  Trabaterstraß).  Adam  Paur, 
1565  (in  der  Khrugerstraßen).  Mathes  Pluemperger,  1566  (im  Rosengäßl). 
Wolf  Schilber  1567  — 1586  (im  Sauwinkel).  Clement  Passauer,  1587  (im 
Sauwinkel).  Jakob  Perttl,  1567  (im  Sauwinkel).  Hieronimus  Weidenpeckh, 
1567 — 1587  (in  der  Khrugerstraßen).  Veit  Traunsteiner,  1568  (bei  dem 
Schottentor).  Georg  Passauer,  1587  (im  Sauwinkel).  David  Stopbach,  1593 
(hatte  in  das  vom  Erzherzog  Ferdinand  von  Tirol  neuerbaute  Schloß 
Farbenthal  die  Öfen  zu  liefern). 

Aus  dem  Hausbesitze  der  Wiener  Hafner  ist  zu  ersehen,  daß  sich  das 
Handwerk  hauptsächlich  in  der  Hafnergasse  und  nahen  Örtlichkeiten,  wie 
im  Sauwinkel  (dem  späteren  Auwinkel)  und  auf  der  Muster  (dem  Musterungs- 
platz beim  Hafnersteig)  lokalisierte.  Im  XVI.  Jahrhundert  arbeiteten  auch 
Hafner  beim  Schottentor  und  im  benachbarten  Rosengäßl.  Die  bisherige 
Ansicht,  daß  die  bereits  1298  genannte  Krugerstraße  den  Namen  von  ihrer 
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breit  beginnenden  und  eng 
zulaufenden  — somit  einem 
Sack  oder  Krug  gleichenden 
— Anlage  erhalten  habe,  ver- 
liert viel  an  Glaubwürdigkeit, 
wenn  wir  erfahren,  daß  zwei 
Wiener  Hafnerfamilien,  die 
Paur  und  Weidenpeckh  in 
dieser  Straße  Häuser  und 
Werkstätten  besaßen.  Dort 
war  möglicherweise  die  äl- 
teste Niederlassung  unserer 
Hafner  oderwenigstens  einer 
Gattung  dieser  — der  Krug- 
bäcker. 

Weiter  als  bis  1600  hat 
der  Verfasser  die  Reihe  der 
Wiener  Hafner  nicht  ver- 
folgt, weil  hier  nur  von  der 
älteren  Geschichte  des  Ge- 
werbes die  Rede  sein  soll 
und  sich  die  besten  Arbeiten 
des  Handwerks  wie  überall 
auch  in  Wien  in  das  XV. 
und  XVI.  Jahrhundert  zu- 
sammendrängen. 

Unter  diesen  steht  der 
sogenannte  Sakristeiofen  von 
St.  Stephan  an  erster  Stelle.  Er  ist  dem  Lande  nicht  mehr  als  solcher  erhalten. 
Seine  Kacheln,  nun  in  vielen  Sammlungen  zerstreut,  gestatten  jedoch  heute 
noch  ein  Bild  seiner  Größe  und  der  Gestalt  seines  Aufbaues.  Die  beiden  Eck- 
kacheln mit  den  großen,  übereck  Vorgesetzten  Wappenschildern  weisen  auf 
einen  viereckigen  Feuerraum  und  auf  eine  ganz  bedeutende  Höhe  des  Ofens. 
(Vergleiche  die  Farbentafel.)  Von  den  Kacheln  des  Feuerraums  sind  zwei 
Muster  vorhanden.  Das  eine  zeigt  die  Figur  des  heiligen  Christopherus  mit 
dem  Jesukinde  auf  der  Schulter;  das  andere  Simson  mit  dem  Löwen.  Der 
Aufsatz  des  Ofens,  von  polygonem  Grundriß,  verjüngte  sich  sukzessive 
nach  oben,  wie  aus  dem  Breitenmaß  weiterer  Kacheln  zu  entnehmen  ist. 
Der  ersten,  untersten  Schar  gehörten  solche  mit  der  Darstellung  des  Sünden- 
falls und  der  Vertreibung  aus  dem  Paradiese  an.  Zuhöchst  waren  die 
Kacheln  mit  den  Figuren  des  St.  Sebastian  und  des  St.  Nikolaus  von  Bari 
angeordnet.  Weitere  Darstellungen  sind  uns  nicht  bekannt.  Unter  den 
Farbenglasuren  — durchwegs  Bleiglasuren  — sind  ein  stumpfes  Blau  sowie 
ein  Weiß,  welches  die  natürliche  Tonfarbe  durchscheinen  läßt,  vorherr- 


Buntglasierte  Bildplatte  aus  Hafnerton 
Über  dem  Toreingang  des  Hauses  Wien,  Langegasse  50.  Arbeit 
des  Hafners  Andreas  Scheuchenstuel  in  Steyr,  1593  Meister,  1603 
Zechmeister  der  Innung 
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sehend.  Über  den  ursprünglichen  Standort  des  Ofens  bestehen  Vermutungen. 
Seine  Herkunft  aus  der  Stephanskirche  stützt  sich  auf  die  Ansicht  der  ein- 
zelnen Museen  und  Sammlerj  die  sämtlich  diese  Provenienz  annehmen. 
Gewiß  ist,  daß  die  Kacheln  zuerst  im  Jahre  1867  bei  einem  Tischler  in 
Wien  (Bezirk  Landstraße)  auftauchten  und  schon  damals  von  der  obge- 
nannten Herkunft  gesprochen  wurde.  Die  schönsten  Stücke  erwarb  die 
Sammlung  Adalbert  Ritter  von  Lanna,  welche  die  erste  Hand  hatte.  Es 
folgten  als  Käufer  von  ganzen  Serien  das  Nürnberger  und  das  Öster- 
reichische Museum.  Einzelne,  bereits  ins  Ausland  gewanderte  Kacheln 
konnte  die  Sammlung  Figdor  in  letzter  Zeit  zurückerwerben. 

In  der  Stephanskirche  müßte  der  Standort  des  Ofens  in  der  oberen 
Sakristei  links  neben  dem  Hochaltar,  im  1466  aufgeführten,  sogenannten 
Sagrer  gewesen  sein.  Vermutlich  lag  er  schon  über  100  Jahre  vor  seiner 
Entfernung  abgetragen  auf  dem  Dachboden  der  Kirche.  Im  Archiv  des 
Metropolitankapitels  zu  St.  Stephan  ist  nichts  hierüber  zu  finden.  Fehlen  nun 
auch  die  Belege  für  seinen  ursprünglichen  Standort,  so  ist  doch  hinsichtlich 
der  Herkunft  aus  Wien  ein  Zweifel  kaum  zulässig.  Das  Wappen  Neuöster- 
reichs auf  der  einen  Eckkachel  sowie  ein  weiter  unten  zu  besprechendes, 
aus  Sievering  stammendes  Relief  mit  den  gleichen  Farbenglasuren  sprechen 
für  lokale  Erzeugung.  Eine  Einfuhr  von  auswärts  ist  nicht  annehmbar,  da, 
wie  wir  gehört  haben,  sich  diese  auf  Gefäße  beschränkte  und  Öfen  in 
bestimmter  Weise  ausgeschlossen  waren.  Übrigens  sind  uns  schriftliche 
Nachweise  für  eine  künstlerische  Betätigung  der  Wiener  Werkstätten 
erhalten.  So  weist  unter  anderem  eine  Rechnung  des  Kammeramtes  vom 
Jahre  1463  4 S*  4 sh  für  den  Hafnermeister  Martin  Preischuch  aus,  der  für 
den  Bürgermeister  einen  ,,Ofen  mit  grün  glasaurten  Kacheln  mit  pildwerch“ 
zu  machen  hatte.  (Wiener  städtisches  Archiv.) 

Der  sogenannte  St.  Stephans-Ofen  gehört  noch  dem  Ausgange  des 
XV.  Jahrhunderts  an  und  zählt  somit  zu  den  ältesten,  in  ihren  Teilen  erhaltenen 
bunten  Öfen  deutscher  Länder.  Für  die  Zeitbestimmung  sind  die  Relief- 
darstellungen auf  den  einzelnen  Kacheln,  die  auch  älteren  Beständen  von 
Hohlformen  angehören  könnten,  weniger  maßgebend  als  die  frei  modellierten 
Halbfiguren,  die  als  Schildhalter  die  beiden  Eckkacheln  überragen.  Es  sind 
Frauen  aus  den  besseren  Ständen  und  in  der  Tracht  des  ausgehenden 
XV.  Jahrhunderts.  Das  Kleid  dieser  Figuren  zeigt  die  erste  Form  der  Schlitze 
am  Oberarm  sowie  am  Ellbogen  die  völlige  Trennung  der  Ärmel,  die,  eng 
bis  über  die  Handwurzel  mit  einer  deutlichen  Erweiterung  bis  zum  Ansätze 
der  Finger  reichen.  Mit  dieser  Tracht  des  Oberkleides  steht  der,  aus  farbigen 
Tüchern  hergestellte  turbanartige  Kopfbund  in  zeitlich  vollkommener  Über- 
einstimmung. Es  ist  das  Kostüm  der  letzten  Jahre  vor  1500,  wie  es  von  den 
Wiener  Frauen  getragen  wurde. 

Die  beiden  Wappen  der  Eckkacheln  lassen  eine  Kombination  hinsicht- 
lich der  Umstände  zu,  welche  die  Anfertigung  des  Ofens  veranlaßt  haben 
könnten.  Eine  Kachel  zeigt  den  doppelköpfigen  Nimbus  umgebenen  Adler 
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des  römischen  Kaisers  mit  dem  österreichischen 
Bindenschild,  die  andere  Kachel  einen  vielfach  ge- 
spaltenen Schild  mit  der  Vorgesetzten  Figur  des 
Apostels  Johannes.  Er  ist  mit  dem  Becher  darge- 
stellt, aus  dem  sich  das  Gift  in  Gestalt  einer  hervor- 
kriechenden Schlange  ausscheidet.  Ein  derartiges 
Wappen  hat  es  nie  gegeben  und  so  ist  es  der 
Phantasie  des  Künstlers,  Bildhauers  oder  Form- 
schneiders, welcher  die  Hohlformen  zu  den  Kacheln 
schuf,  entsprungen.  Die  wiederholte  Spaltung  des 
Schildes  entspricht  dem  Wappen  von  Aragonien. 

Halten  wir  nun  daran  fest,  daß  der  Ofen  am  Aus- 
gange des  XV.  Jahrhunderts  entstanden  ist  und 
suchen  wir  eine  Allianz  zwischen  Österreich  und  Spanien,  so  stoßen  wir  auf 
die  im  Jahre  1496  erfolgte  Vermählung  Philipps  des  Schönen  von  Österreich 
und  Burgund  mitjuana,  Tochter  Ferdinands  des  Katholischen  von  Aragonien. 
Um  ihre  Hand  hatte  Kaiser  Max  für  seinen  einzigen  Sohn  bereits  1488  in 
Spanien  geworben,  wurde  aber  damals  abgewiesen.  Erst  acht  Jahre  später 
hat  sich  der  Wunsch  des  Kaisers  erfüllt  und  damit  auch  die  mögliche  Aus- 
sicht auf  das  Erbe  Spaniens  eröffnet. 

Die  dem'  Wappen  Aragoniens  Vorgesetzte  Figur  des  Johannes  ist 
wenig  verständlich.  Möglicherweise  wollte  der  Bildner  sich  nicht  auf  die 
glatte  Fläche  beschränken  und  wie  beim  Schild  Österreichs  auch  hier  mit 
der  Plastik  wirken.  Daß  er  dann  für  Johanna  die  Figur  des  Johannes  wählte, 
mag  bei  den  allgemein  bekannten  tief  religiösen  Anlagen  der  damals  kaum 
17jährigen  Königstochter  nicht  verwundern. 

Stifter  des  Ofens  war  entweder  eine  einzelne  Person,  die  Wiener 
Hafnerzeche  oder  die  Stadt  mit  ihrer  katholischen  Bevölkerung.  Die  Sym- 
pathien der  Wiener  für  Kaiser  Max  drückten  sich  schon  lebhaft  aus,  als  er 
am  19.  August  1490  in  der  alten  Habsburgerresidenz  einzog  und  ihm  diese 
unter  großem  Jubel  huldigte.  Der  eigentliche  Herr,  der  75jährige  Kaiser 
Friedrich,  hatte  sich  damals  schon  die  Gunst  der  Stadt  verscherzt.  Bei  der 
Anhänglichkeit  an  Kaiser  Max  mußte  die  Vermählung  seines  einzigen  Sohnes 
in  den  Augen  der  Wiener  um  so  bedeutungsvoller  sein,  als  ja  Philipp  präsum- 
tiver Nachfolger  war.  Erst  sein  früher  Tod  im  Jahre  1506  hat  vieles  geändert. 

Für  die  christliche  Bevölkerung  aber,  wenn  diese  oder  die  Kirche  der 
Stifter  war,  mag  ein  Ehebund  zwischen  Österreich  und  Spanien,  den  katho- 
lischesten Reichen  der  Erde,  Veranlassung  genug  gewesen  sein,  dies  in 
einer  Weise  festzuhalten.  Hatte  sich  doch  ein  Jahr  vor  der  Vermählung 
Philipps  mit  Johanna  die  berühmte  heilige  Liga  zusammengeschlossen,  die 
den  römischen  Kaiser,  den  Papst,  Aragonien,  Kastilien,  Venedig,  Neapel 
und  Mailand  umfaßte.  Mit  dieser  politischen  Situation  gewinnt  die  Herkunft 
unseres  Ofens  aus  der  Stephanskirche  sehr  viel  Wahrscheinlichkeit  und 
diese  vermehrt  sich  noch  bei  Betrachtung  der  religiösen  Vorwürfe  auf  den 


Siegel  des  Handwerks  der  Hafner 
zu  Haag  in  Niederösterreich. 
Nach  1600 
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Haus  in  Biberach  (1568)  vor  der  Restaurierung 


Kacheln  sowie  der  Darstellung  des  Löwen  würgenden  Herkules,  die  uns 
den  Kampf  der  Christenheit  gegen  die  Ungläubigkeit  verbildlicht. 

Über  den  Hafner  sind  wir  völlig  im  Unklaren.  Meister  Stephan  Span 
war  damaliger  Zeit  ein  geschickter  und  von  der  Stadtbehörde  bevorzugter 
Wiener  Hafner,  der  unter  anderen  Arbeiten  auch  am  23.  November  i486 
einen  schönen  Ofen  für  die  Ratstube  zu  liefern  hatte.  Es  findet  sich  auf 
keiner  Kachel  eine  Signatur  des  Hafners  oder  die  Marke  einer  Werkstätte. 

Um  etwa  40  Jahre  später  als  der  vorbesprochene  Ofen  ist  eine  aus 
Sievering  stammende  große  Bildplatte.  (Vergl.  die  Farbentafel.)  Sie  war 
dort  im  Hof  eines  Gebäudes  in  der  Mauer  eingelassen  und  gehört  einer  Zeit 
an,  in  der  Hafner  es  bereits  wagten,  Kacheln  größer  zu  bilden.  Die  Platte 
ist  die  figurenreichste  und  früheste  dieser  Art,  soweit  wir  sie  mit  den  bisher 
bekannten  ähnlichen  Arbeiten  in  Deutschland,  dem  Epitaph  aus  Wasser- 
burg am  Inn  vom  Jahre  1554  und  der  Platte  in  Amerang  in  Oberbayern 
vom  Jahre  1553  vergleichen  können.  Zinnglasuren  sind  bereits  in  erhöhtem 
Maße  verwendet.  Die  Farben  Hellblau  und  Weiß  herrschen  vor,  geben  dem 
Stück  eine  helle  und  koloristische  Haltung  und  bringen  es  dem  Aussehen 
echter  Majolikareliefs  nahe.  Der  Ton  ist  härter  gebrannt  als  bei  den  Nürn- 
berger Arbeiten,  was  auf  genauere  Bekanntschaft  mit  Italien  hinzudeuten 
scheint. 

Die  Darstellung  dieses  Reliefs,  die  Kreuzigungsgruppe,  ist  kopiert  nach 
einem  Blatt  aus  der  Folge  der  Passionsholzschnitte  von  der  Hand  Lukas 
Cranachs.  Der  Künstler  hat  diese  15  Blätter  (Bartsch  Nr.  6 bis  Nr.  20)  im 


569 


Häusergruppe  aus  Hildesheim 


Jahre  1509  vollendet.  Sie  fanden  große  Verbreitung;  nicht  zum  mindesten 
in  Wien,  wo  Cranach  durch  längeren  Aufenthalt  in  den  Jahren  1500 
bis  1503  bekannt  wurde  und  von  wo  er  wahrscheinlich  seine  Blätter 
,,St.  Stephan“  und  ,, Christus  am  Kreuze  zwischen  Maria  und  Johannes“, 
beide  vom  Jahre  1502,  ausgehen  ließ.  Die  Vorlage  für  unser  Relief  ist  das 
Blatt  Nr.  ii  der  Passion  (Heller  Nr.  17)  und  trägt  unten  die  Schrift: 
„ER  IST  DEN  ÜBELTHETERN  GLEICH  GERECHNET  UND  HAT 
VIELER  SÜNDE  GETRAGEN  UND  FÜR  DIE  ÜBELTHETER 
GEBETEN“.  Dagegen  stehen  auf  unserer  Tonplatte  die  Worte:  ,,ER  HAT 
SICH  SELBST  ERNIDRIGET  UND  ISD  GEHORSAM  WORDEN  PIS 
ZUM  TODT  lA  ZUM  TODT  AM  KREUCZ.  PHILIP  4“.  Neben  dieser 
Änderung  des  Textes  hat  sich  der  Bildner  noch  andere  Freiheiten  erlaubt. 
So  hat  er  in  der  Bewaffnung  der  Soldaten  Änderungen  vorgenommen,  den 
beiden  Schächern  am  Kreuze  Lendentücher  gegeben,  die  im  Winde  weit 
ausflattern  und  schließlich  mit  sichtbarer  Absicht  dem  Johannes  ein  jugend- 
licheres, nahezu  mädchenhaftes  Aussehen  verliehen. 

Auf  Grund  der  Farbenpalette  des  Hafners  lassen  sich  für  die  Zeit  der 
Entstehung  ziemlich  sichere  Schlüsse  ziehen.  Auffallende  Bevorzugung  hell- 
blauer und  weißer  Zinnglasur  verlegen  die  Platte  in  die  Zeit  1525  bis  etwa 
1540.  Neben  den  technischen  Merkmalen  ist  weiters  das  Kostüm  der  dar- 
gestellten Figuren  maßgebend;  speziell  die  Kopftracht  der  Frauen.  An  Stelle 
der  einfachen  Kopftücher  bei  Cranach  sehen  wir  hier  hoch  über  dem 
Hinterhaupte  aufgebaute  Hauben,  die  Tracht  bürgerlicher  Frauen  im  ersten 
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Mittelalterlicher  Fachwerksbau  aus  Frankreich  (Abbeville,  maison  Francois  I) 


Drittel  des  XVI.  Jahrhunderts.  Der  gotische  knitterige  Faltenwurf  auf  dem 
Holzschnitt  hat  einem  leichten  Fluß  der  Gewandung  auf  unserem  Relief 
Platz  gemacht.  Aus  allem  ist  zu  entnehmen,  daß  die  Platte,  ein  Werk  der 
Frührenaissance,  vor  1540  entstanden  ist. 

Auf  dem  Kreuzesstamm  und  unter  den  Füßen  des  Kruzifixus  sind  an 
einem  Mittelstab  die  beiden  Buchstaben  G und  B angeordnet.  Sie  sind 
nicht  erhaben  wie  die  Legende  am  oberen  Rand  der  Tafel,  sondern  ein- 
geschnitten, waren  daher  in  der  Hohlform  nicht  vorhanden  und  repräsen- 
tieren also  die  Marke  des  Hafners.  Sie  läßt  sich  mit  keinem  der  vorhin 
genannten  Wiener  Meister  in  Verbindung  bringen;  doch  fehlt  gerade  für 
unsere  Zeit  die  geschlossene  Folge  der  Bürgerbücher  im  Archiv  der  Stadt 
Wien  und  so  kann  die  Reihe  der  Hafnermeister  keinen  Anspruch  auf  Voll- 
ständigkeit erheben.  Unter  der  Marke  des  Hafners  ist  auf  der  Platte  noch 
ein  W sichtbar,  welches  hier  wohl  „Wien“  bedeutet.  Hiezu  tritt  noch  die 
Herkunft  des  Stückes  aus  Sievering. 

Fehlen  uns  auch  weitere  Belege  für  eine  frühe  künstlerische  Betätigung 
der  Wiener  Hafnerwerkstätten,  so  war  und  ist  Wien  an  späteren  plastischen 
Arbeiten  dieser  Art  reicher  als  irgend  eine  andere  deutsche  Stadt.  Wir 
erinnern  an  die  von  Bücher  erwähnte  Relieftafel  aus  dem  XVII.  Jahrhundert 
mit  der  Darstellung  des  heiligen  Abendmahls,  wonach  ein  Wiener  Haus 
den  Namen  ,,zum  Abendmahl“  erhielt.  Weiters  an  das  Haus  ,,zu  den 
12  Aposteln“  am  Hafnersteig  (früher  Nummer  715,  neu  Nr.  7),  welches  mit 
13,  einen  halben  Meter  hohen  Figuren  — Christus  und  die  zwölf  Apostel  mit 
ihren  Leidenswerkzeugen  — in  Mauernischen  geschmückt  war.  (Abgebildet 
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Detail  von  Renaissancebauten  in  Hildesheim  mit  geschnitzten  Füllbrettern 


bei  Kisch  „Die  alten  Straßen  und  Plätze  Wiens“,  Seite  487.)  Die  Figuren, 
heute  im  Besitz  des  städtischen  Museums,  sind  in  vier  Farben  glasiert, 
stammen  aus  dem  Ausgang  des  XVI.  Jahrhunderts  und  wohl  aus  der 
Werkstätte  im  vorbezeichneten  Hause,  welches  bis  etwa  1650  Hafnerhaus 
war.  Erst  später  wechselte  es  die  Bestimmung,  denn  1684  erscheint  Hans 
Märckhtl,  Kasstecher  als  Eigentümer. 

Die  über  dem  Toreingang  des  Hauses  Langegasse  50  in  der  Mauer  einge- 
lassene, 60  Zentimeter  hohe  und  40  Zentimeter  breite  buntglasierte  Bildplatte 
ist  keine  Wiener  Arbeit,  sondern  eine  solche  eines  Hafners  in  Steyr,  wie  sich 
aus  dem  Vergleich  mit  älteren  Arbeiten  dieser  Stadt  ergibt.  Das  Haus  in  der 
Langegasse  gehörte  dem  am  18.  September  1902  in  Pertisau  am  Achensee 
verstorbenen  Karl  Scheuchenstuel  Edlen  von  Weichingen,  der  es  dem  Kon- 
vent der  Barmherzigen  Brüder  in  Wien  testamentarisch  hinterließ.  Sein  Vater, 
gleichen  Vornamens,  war  bürgerlicher  Hafnermeister  in  Wien  und  starb  im 
Jänner  1830.  Die  Familie  betrieb  schon  lange  das  Handwerk,  denn  das  In- 
ventar nach  Hafnermeister  Karl  von  Scheuchenstuel  weist  ältere  Geräte  und 
Hafnerwerkzeuge  auf.  Neben  einem  Magazinsstand  von  40  verkäuflichen  und 
21  unausgefertigten  Öfen,  gegen  100  Geschirren,  440  Häfen,  20  Wappen- 
krügen etc.  werden  im  Jahre  1830  genannt:  Zwei  alte  Drehscheiben,  zwei 
altherkömmliche  Glasurmühlen,  alte  Mörser,  Glasurkübel,  Steinwalzen  etc., 
sowie  vier  Zentner  Währinger  Ton,  dasselbe  Material,  welches  schon  die 
Wiener  Hafner  vor  dem  Schottentor  und  aus  dem  Rosengäßl  im  Mittelalter 
bezogen  haben. 

Kehren  wir  zur  Tonplatte  zurück,  die  am  Ausgang  des  XVI.  Jahrhunderts 
entstanden  ist,  und  daher  erst  spät  an  dem  Hause,  welches  der  Josephinischen 
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Hofbrauhaus  in  Braunschweig  (restauriert) 

Bauperiode  angehört,  angebracht  wurde.  Nachforschungen  in  Steyr  ergaben, 
daß  dort  ein  Hafner  Andreas  Scheuchenstuel  etwa  1593  Meister  wurde  und 
in  den  Jahren  1603  und  1604  Zechmeister  der  Hafnerinnung  in  Steyr  war. 
Es  beschäftigte  sechs  Gesellen  und  Knechte  in  seiner  Werkstätte.  Im  Jahre 
1615  erscheint  er  in  den  Hafnerakten  das  letzte  Mal,  dürfte  also  in  diesem 
Jahre  verstorben  sein.  Andreas  Scheuchenstuel  ist  somit  als  Fertiger  der 
erwähnten  Bildplatte  anzusehen,  die  dann  in  der  Familie  blieb  und  mit 
der  Verlegung  ihres  Gewerbes  nach  Wien  auch  diesen  Wandel  mit- 
gemacht hat. 

Was  außerhalb  Wiens  in  den  Städten  und  Märkten  Niederösterreichs 
an  Hafnerarbeiten  gefertigt  wurde,  entnehmen  wir  am  besten  aus  den 
einzelnen  Vorschriften  für  die  Erlangung  der  Meisterwürde.  Wiener- 
Neustadt  fordert:  „einen  sauberen  kunstrechten  Stuckofen,  zweyen  drey 
Viertel  Ellen  hohen  Häfen,  wovon  eines  einen  gemündelten,  das  andere 
aber  einen  kugleten  Ranft  haben  muß  samt  dazu  gehörigen  Sturz,  item  einen 
von  freyer  Hand  in  die  vier  Eggen  gerichteten  Kachel“. 

Das  Korneuburger  Handwerk  verlangt  außerdem  noch  ,, einen  Kirchen- 
oder Hausknopf  dessen  Stingl  beyläufig  Mannshoch  die  Schallen  aber  samt 
den  Spitz  gleichförmig  dergestalten  doch,  daß  die  Schallen  von  einer 
proportionirten  Großen  und  Weithen  seyn  gegen  den  Stingl“.  Eggenburg 
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Dänisches  Fachwerkhaus  (Helsingör) 


fordert  einen  „Schnabelkrug  von  sechzehn  Maassen,  einen  sauberen  Ofen, 
item  einen  Schnidt-Kachel“.  Ähnlich  oder  mit  geringen  Abweichungen 
lautete  die  Liste  der  Meisterstücke  auch  in  den  anderen  Städten  und  in  den 
Märkten  des  Landes. 

Die  Hafner  in  Stockerau  waren  an  Wien  gewiesen  und  so  mußte  ein 
Knecht,  der  Meister  werden  wollte,  sich  beim  Handwerk  in  Wien  mit 
Geburtsbrief  und  Lehrbrief  ausweisen.  Hierauf  begaben  sich  zwei  Meister 
der  Wiener  Hafnerzeche  nach  Stockerau  und  stellten  dem  Aspiranten  seine 
Aufgabe.  Die  Meisterstücke  entsprachen  jenen  der  Wiener  Hafnerordnung 
und  wurden  nach  Vollendung  von  zwei  Beschaumeistern  aus  Wien  überprüft. 
Das  gewiß  umständliche  Verfahren  kostete  dem  jungen  neuernannten 
Meister  die  Kleinigkeit  von  einem  Golddukaten  an  die  Wiener  Hafnerlade 
und  außerdem  von  12  Gulden  Gold  an  die  beiden  Wiener  Meister.  Und 
ähnlich  erging  es  allen  Hafnern,  die  keinem  geschlossenen  Handwerk  ange- 
hörten, sondern  der  Innung  einer  anderen  Stadt  — wie  die  Stockerauer 
wegen  Konkurrenzneid  der  Korneuburger  der  Wiener  Innung  — unterstellt 
waren. 

Hinsichtlich  der  Massenfabrikation  nimmt  vielleicht  in  Niederösterreich 
Haag  die  erste  Stelle  ein.  Bereits  1464  von  Kaiser  Friedrich  IV.  mit 
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„Winserbaum“  in  Hamburg  (Kaufmannshäuser  an  einem  Fleet) 

eigenem  Markt-  und  Bürgerrecht  sowie  der  Vergünstigung  eines  Jahr-  und 
Wochenmarkts  ausgestattet,  zählte  Haag  im  XVI.  Jahrhundert  zu  den 
bedeutendsten  Hafnerzentren  des  Landes.  Reichliches  Rohmaterial  lieferten 
die  benachbarten  Tonlager.  Das  beste  kam  aus  der  Erberspoint  in  der  Haid, 
wofür  die  Haager  Hafner  an  die  Herren  zu  Rohrbach,  welche  Eigentümer 
dieser  Gründe  waren,  drei  große  Milchhäfen  oder  zehn  kleinere  Geschirre 
lieferten.  Selbstverständlich  kam  diese  Abgabe  dem  bezogenen  Material  im 
Werte  nicht  gleich  und  sicherten  sich  hiedurch  die  Rohrbacher  nur  das 
Eigentumsrecht  an  der  Erberspoint.  Als  hervorragende  Meister  werden  in 
Haag  genannt:  Lazarus  Loindl  (1580,  ein  Sohn  des  Zechmeisters  Jörig  Loindl 
in  Steyr),  Leonhard  Huebmer  (1582  bis  1588  wiederholt  erwähnt),  Elias 
Huebmer  (1600  bis  1630)  Michael  Huebmer  (162g),  Max  Staubentisch  (1588), 
Wolf  Steger  (1613  bis  1626),  Jakob  Khärmann  (1610  bis  1630),  Philipp 
Lauss  (1599),  Georg  Springinsfeldt  (1614),  Hans  Gottvoll  (1588)  und  Wolf 
Gottvoll  (1591).  Zum  Haager  Handwerk  gehörten  noch  die  Hafner  im 
Hofamt  Priel,  in  St.  Peter  in  der  Au,  Ulmerfeld,  Aschbach  und  Krenstetten. 

Ihre  Erzeugnisse  mußten  die  Haager,  da  der  Bedarf  des  Marktes  und 
der  Umgebung  bei  der  Massenfabrikation  stets  gedekt  war,  auch  außerhalb 
des  Landes  absetzen  und  so  waren  sie,  da  sich  der  Haager  Bezirk  wie  ein 
Keil  nach  Oberösterreich  hineinschob,  zum  größten  Teil  auf  dieses  ange- 
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wiesen.  Sie  sandten  ihre  Leute,  nicht  selten  die  eigenen  Gesellen  und 
Knechte  mit  Butten,  Karren  und  Kraxen,  die  zum  Transport  des  Geschirres 
dienten  und  nach  denen  ihre  Träger  und  Führer  ,,Höffentrager“,  ,, Häfen- 
karner“ und  ,,Kraxenhaffner“  genannt  wurden,  über  Steyr  ins  Oberöster- 
reichische. Dies  brachte  sie  jedoch  mit  der  Zunft  in  der  Stadt  Steyr  in 
Konflikt.  Ihren  Leuten  wurde  das  Geschirr  von  den  Meistern  in  Steyr 
wiederholt  mit  Gewalt  abgenommen  oder  zertrümmert.  Der  erste  derartige 
Fall  ereignete  sich  im  Jahre  1599.  Eine  Beschwerde  der  Haager  hierüber 
verweist  auf  deren  ,, uralt  berechtigte,  auch  in  unerdencklich  ruehiger 
possession  über  100  Jahr  gehabte  Hanndtwerchsfreyheit.“  Als  diese  Rekla- 
mation ohne  Erfolg  bleibt,  zitieren  sie  den  Steyrern  den  XX.  Artikel  ihrer 
alten  landesfürstlichen  Freiheiten,  wonach  ihnen  der  Verkauf  der  Erzeugnisse 
mittelst  Kraxentragern  ,,weil  das  Hanndtwerch  so  florieret“  gestattet  sei  und 
motivieren  dies  weiters:  ,, Massen  es  die  Vernunft  Selbsten  gibt,  dass  derley 
geschirr  an  ohrten,  allwo  derley  werchhgenossen  wohnen  und  allwo  sie 
gueten  tauglichen  Tahen  haben  khönnen,  mit  nuzen  khein  verschleiss 
habe,  sondern  dass  commodum  nur  an  ohrten  gesuecht  werden  müesse, 
an  welchen  in  mangl  der  Materialen  nichts  dergleichen  aufgebracht 
werden  khan“.  Schließlich,  als  alles  nichts  fruchtet,  spielen  sie  durch 
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den  Pfleger  von  Salaberg  ihre  letzte  Karte  aus  und  geben  den  Steyrern 
zu  verstehen,  daß  diese  ihnen  nur  Schwierigkeiten  machen,  weil  das 
Geschirr  in  Haag  ,, besser,  sterckher  und  formblicher  sei.“  Im  Jahre 
1628  erfolgte  vom  Landeshauptmann  in  Österreich  ob  der  Enns,  Adam 
Grafen  von  Herberstorff  ein  strenges  Verbot  des  Hausierens  mit  Häfen  und 
Krügen,  da  durch  ein  solches  „den  Handtwerchsleithen  auch  anderen 
ehrlichen  Maistern  und  Werkstötten  das  Prot  gleichsamb  vor  dem  Maull 
abgeschniten  wierdet“.  Aber  erst  1679  wurde  die  Angelegenheit  der  Haager 
zu  Gunsten  der  Meister  in  Steyr  entschieden  und  damit  über  das  Handwerk 
der  Hafner  in  Haag  der  Stab  gebrochen.  Man  verlegte  sich  dort  ausschließlich 
auf  die  Ziegelfabrikation. 

DAS  BÜRGERLICHE  FACHWERKHAUS  Sfr 
VON  HARTWIG  FISCHEL-WIEN  Sfr 

S muß  immer  wieder  betont  werden,  daß  es  an  der 
Betrachtungsweise  liegt,  welche  wir  den  Kunst- 
äußerungen vergangener  Epochen  zuwenden,  ob 
wir  aus  ihrem  Studium  Vorteil  für  unsere  eigenen 
Zwecke  erwarten  dürfen.  Zu  allen  Zeiten  wird  der 
Bestand  an  Kunstgut,  den  wir  als  Vermächtnis 
übernommen  und  als  Quelle  für  Anregungen  eben- 
so wie  als  Kulturdokument  zu  schützen  haben, 
eine  wichtige  Rolle  gegenüber  allen  Bestrebungen 
spielen,  die  auf  Neubelebung  abzielen.  Nur  wird 
sich  diese  Rolle  immer  wieder  verschieben  und 
in  neuem  Lichte  zeigen,  je  nachdem  wir  selbst  an  festem  Boden  gewinnen. 

Während  das  verflossene  Jahrhundert  der  rein  formalen  Seite  und  ihrer 
historischen  Entwicklung  in  erster  Linie  Beachtung  schenkte,  wird  unsere 
Zeit  von  den  Nachteilen  dieses  Standpunkts  beeinflußt  sein.  Man  hat  früher 
den  alten  Bestand,  besonders  jenen  aus  den  Zeiten  der  höchsten  Kunstblüten 
nach  den  Äußerungen  der  vollkommensten  Entwicklungsstufen  durchforscht, 
die  Baukunst  hat  in  allen  Perioden  der  Vergangenheit  Vorbilder  gesucht,  die 
sie  unmittelbar  nachzubilden  strebte.  Dabei  ist  gar  oft  die  Fühlung  mit  den 
wichtigsten  Bedürfnissen  der  Zeit  verloren  gegangen,  aus  denen  sich  jede 
Kunstäußerung  entwickeln  muß. 

Das  Mißlingen  dieser  Versuche  hat  zur  Umkehr  geführt.  Man  hat  ge- 
lernt, sich  bescheiden  zu  müssen.  Die  Erkenntnis,  daß  unsere  Zeit  für  monu- 
mentale Kunst  nicht  reif  ist,  hat  die  intimere  häusliche  Kunst  in  den  Vorder- 
grund des  Interesses  gerückt.  Die  Überzeugung,  daß  jene  vollkommenen  und 
vollendeten  Schöpfungen  der  großen  Meister  der  Vergangenheit  nicht  als 
vereinzelte  Großtaten  dastehen,  sondern  nur  im  Zusammenhang  mit  ihrer 
Zeit  verstanden  werden  können,  hat  unser  Interesse  auch  jenen  zahllosen. 
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namenlosen  und  nicht  registrierten  Schöpfungen  zugewendet,  die  denselben 
Stempel  der  Zeit,  wenn  auch  nicht  jenen  des  Genius  tragen. 

Künstlerische  Empfindung  und  wohltuende  Einheitlichkeit  des  Ge- 
schmacks sprechen  aus  den  alten  Stadtbildern,  verleihen  dem  einfachen 
alten  Bürgerhaus  einen  Reiz,  den  der  moderne  Architekt  vergeblich  zu  er- 
reichen strebt. 

In  seiner  Studie  über  ,,Stil  in  der  Baukunst“  hat  ein  hervorragender 
moderner  Architekt,  H.  P.  Berlage,  diese  Tatsache  zu  begründen  versucht. 
Er  kennzeichnet  diesen  Reiz,  indem  er  die  ,, Einheit  in  der  Vielheit“  alter 
Kunsttätigkeit  hervorhebt  und  die  Zerrissenheit  unserer  sozialen  Verhältnisse 
dafür  verantwortlich  macht,  daß  wir  der  Ruhe  und  Geschlossenheit  auch  in 
unserer  Kunsttätigkeit  entbehren  müssen. 

Mag  man  auch  mit  Berlage  noch  so  sehr  davon  überzeugt  sein,  daß  wir 
nach  Überwindung  des  formal-ästhetischen  Ballastes  wieder  auf  den  Weg 
zu  unbefangener  Ausdrucksfähigkeit  gelangen,  daß  die  sozialen  Kämpfe 
unserer  Tage  endlich  dazu  führen  müssen,  auch  den  Lebensformen  kom- 
mender Geschlechter  die  Einheitlichkeit  zurückzuerobern  — man  wird  immer 
wieder  gerne  zur  Betrachtung  alter  Kunstübung  zurückkehren  und  in  ihrer 
Ruhe  und  Bestimmtheit  Anregung  zu  neuem  Wirken  finden. 
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Die  Bestre- 
bungen, welche 
dahin  abzielen, 
den  noch  vor- 
handenen wert- 
vollenDokumen- 
ten  richtigere 
Betrachtung  und 
besseres  Ver- 
ständnis zuzu- 
führen, müssen 
diejenigen  för- 
dern, welche  mit 
modernen  Mit- 
teln Ebenbürti- 
ges zu  leisten 

suchen,  und  stehen  zu  diesen  nicht  im  Widerspruch.  In  sehr  interessanter 
Weise  hat  O.  Stiehl  nachgewiesen,  daß  zur  Zeit  der  deutschen  Städtegrün- 
dungen, im  Mittelalter,  Bedingungen  für  den  Hausbau  herrschten,  die  mit 
jenen  aus  der  jüngsten  Zeit  des  rapiden  Städtewachstums  große  Verwandt- 
schaft aufweisen.  Daß  ferner  auch  die  einfachen,  grundlegenden  Kunstprin- 
zipien, zu  denen  die  neueste  Zeit  zurückkehrt,  schon  das  deutsche  Mittelalter 
gekannt  und  geübt  hat  — obwohl  das  XIX.  Jahrhundert  aus  der  scheinbaren 
Unregelmäßigkeit  jener  Bauwerke  ganz  andere  Folgerungen  gezogen  hat. 

Wir  wollen  nun  einige  in  dieser  Zeitschrift  bereits  früher  angestellte 
Betrachtungen  dahin  ergänzen,  daß  wir  den  Kreis  derselben  auf  noch  nicht 
berührte  Orte  ausdehnen  und  ihre  Resultate  durch  Prüfungen  des  Materials 
erweitern,  welches  unsere  Illustrationen  heute  vergegenwärtigen.  Wir  werden 
dadurch  Bestätigungen  für  einige  soeben  festgestellte  Ergebnisse  gewinnen. 

In  einer  Studie  über  Halle  und  Diele  wurde  früher  die  Entwicklung  des 
Hausgrundrisses,  besonders  aber  die  Bedeutung  typisch  wiederkehrender 
Haupträume  besprochen  und  die  Erörterungen  über  das  moderne  und  alte 
englische  Wohnhaus  gaben  Gelegenheit,  die  Behandlungsweise  dieser  Fragen 
in  einer  bestimmten  modernen  Bautätigkeit  zu  beleuchten.  Gleichzeitig  führte 
eine  Folge  von  Abbildungen  alter  englischer  Wohnhäuser,  bei  denen  der 
Fachwerkbau  überwiegend  vertreten  ist,  Beispiele  guter  bürgerlicher  Bau- 
kunst vor,  welche  auf  die  Neubelebung  von  Einfluß  waren  und  doch  der 
Mehrzahl  nach  den  einfachen,  kunstgeschichtlich  nicht  registrierten  Fällen 
angehörten. 

Wir  führen  heute  eine  Reihe  von  bürgerlichen  Hausbauten  vor,  wie 
sie  das  westliche  und  nördliche  Deutschland  und  das  nördliche  Frankreich 
aufweisen.  Fachwerkbauten,  die  eine  gewisse  Gemeinsamkeit  der  Bau- 
grundsätze besitzen,  die  auch  von  formalen  Wandlungen  im  Laufe  von 
Jahrhunderten  in  ihrem  Kern  nicht  ernstlich  geschädigt  wurden.  Die 
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Fachwerkbauten  am  Rhein,  in  Niedersachsen,  in  Dänemark,  in  der  Normandie 
stehen  auch  ihren  englischen  Zeitgenossen  recht  nahe  und  sprechen  recht 
deutlich  jene  Einheit  in  der  Vielheit  aus,  die  einer  gefestigten  Überzeugung 
und  alten  Gepflogenheit  innewohnt. 

Wenn  auch  ein  großer  Teil  schon  dem  XV.  und  XVI.  Jahrhundert  an- 
gehört, wenn  leider  nur  ein  geringer  Prozentsatz  noch  den  ursprünglichen 
mittelalterlichen  Typus  aus  dem  XIII.  und  XIV.  Jahrhundert  rein  verkörpert, 
so  ist  doch  kein  Zweifel  darüber,  daß  die  Entstehungszeit  der  ersten  Anlagen, 
ihrer  zwingenden  Grundformen,  auch  in  den  späteren  Beispielen  wieder- 
gespiegelt wird. 

Der  große  Umwandlungsprozeß  von  der  bäuerlichen  Besiedlungsart 
zur  städtischen,  vom  frei  und  breit  gelagerten  Gehöft  zum  eng  in  Straßen 
gereihten  Bürgerhaus  gehört  dem  Mittelalter  an.  Günstigere  Erwerbsver- 
hältnisse und  bessere  Gelegenheit  für  die  Befreiung  von  Zins  und  Abgaben, 
die  Möglichkeit,  im  Zusammenschluß  eine  wirksamere  Verteidigung  gegen 
außen  zu  erreichen,  haben  ein  Zuströmen  der  Landbevölkerung  und  ein 
festes  Abschließen  nach  außen  durch  umfangreiche  Befestigungen  in  den 
Städten  zur  Folge  gehabt. 

,, Zunächst  zwar  brachte  man  den  Schwall  der  Zuziehenden“,  sagt  Stiehl, 
,,auf  noch  unbebauten  Stellen  der  ummauerten  Stadtfläche  unter.  Man  gab 
vor  allem  Teile  der  mächtigen  Marktflächen  zur  Bebauung  her,  und  in  so 
mancher  Stadt  erinnern  Namen  wie:  ,Schüsselbuden‘,  ,am  Altenmarkt‘, 
,am  wendischen  Schild'  an  die  alte  Ausdehnung  dieser  Flächen.  Waren 
diese  verfügbaren  Räume  aber  vergeben,  so  begann  die  schärfere  Aus- 
nutzung der  Privatgrundstücke  und  mit  ihr  der  Bodenwucher,  die  Grund- 
stückeschlächterei und  die  gleiche  Preissteigerung  städtischen  Bodens  wie 
heutzutage.  Die  großen,  für  landwirtschaftlichen  Betrieb  zugeschnittenen 
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Höfe  im  Innern  der  Städte 
werden  in  verschiedener 
Weise  genutzt.  Bald  wer- 
den sie  mit  schmalen  Gassen 
durchkreuzt,  bald  in  kurzen 
Sackgassenund  malerischen 
Hofanlagen  mit  Wohnun- 
gen kleiner  Leute  eng 
bebaut.  Große,  alte  Königs- 
höfe fallen  so  der  Zer- 
schlagung anheim,  alte 
Adelsgeschlechter  und  Pa- 
trizier, wie  die  , Kämmerer' 
und  die  , Saphire'  in  Köln, 
verkaufenihre  großenHaus- 
stellen  zur  Anlage  kleiner 
Zinshäuser.  Die  Hofstellen 
der  alten,  einfach  bürger- 
lichen Ansiedler  hatte  man 
allenthalben  auf  ziemlich 
gleiche  Größe,  etwa  40  bis 
60  Fuß  Breite  zu  100  Fuß 
Tiefe  bemessen,  sie  wurden 
jetzt  vielfach,  wie  es  uns  in 
Köln  für  eine  Hausstelle  am 
alten  Graben  urkundlich  be- 
zeugt ist,  in  vier  bis  fünf 
kleinere  Stellen  zerlegt,  um 

Eckhaus  in  Halberstadt  (in  den  Untergeschossen  umgebaut)  mit  HäuSem  für  Weniger 

Wohlhabende  bebaut  zu  werden.  Die  Folgen  solcher  Aufteilungen  mußten 
sich  naturgemäß  einstellen.  Der  starke  Zudrang  neuer  Bürger,  die  lebhafte 
Wertsteigerung  der  Grundstücke  zwang  zur  schärfsten  Ausnutzung  der 
gegebenen  Flächen.  Hart  drängte  sich  Haus  an  Haus,  ursprünglich  weite 
Hoffiächen  wurden  mit  dem  Nachlassen  des  städtischen  Ackerbetriebes 
überflüssig  und  aufs  äußerste  eingeschränkt;  Stockwerk  türmte  sich  über 
Stockwerk,  und  durch  das  Vorstrecken  der  oberen  Geschosse,  durch  Anbau 
von  Erkern  und  Altanen  suchte  man  möglichst  viel  an  Raum  zu  gewinnen, 
möglichst  das  Grundstück  auf  Kosten  der  öffentlichen  Straßen  zu  vergrößern. 
Und  ganz  wie  heutzutage  rief  das  Übermaß  solcher  spekulativen  Ausnutzung 
das  Eingreifen  der  Behörden,  den  Erlaß  von  beschränkenden  Bestimmun- 
gen, richtigen  Bauordnungen  hervor. 

Es  ist  eine  Täuschung,  wenn  meistens  angenommen  wird,  daß  der 
mittelalterliche  Baumeister  bei  der  Formung  der  herrlichen  Stadtbilder,  die 
uns  heute  noch  entzücken,  viel  freier  und  ungehinderter  seiner  Phantasie  die 


58i 


Zügel  habe  schie- 
ßen lassen  dürfen.“ 

Weiterhin:  „Als 
eines  der  größten 
Hemmnisse  für  eine 
gedeihliche  Ent- 
wicklung unserer 
Baukunst  erscheint 
uns  die  massenhafte 
Wiederkehr  der  im 
wesentlichen  immer 
gleichen  Wohn- 
hausform, die  als 
Mietkaserne  den 
Eindruck  unserer 
Städte  auf  so  tiefen 
Stand  herunter- 
bringt. Es  wird  das 
wohl  allgemein  als 
ein  ausschließlich 
neuzeitliches  Übel 
angesehen,  dem 
gegenüber  man  dem 
Mittelalter  in  der 
freien  Mannigfal- 
tigkeit seiner  per- 
sönlich gefärbten 
Wohnweise  einen 
nicht  mehr  einzu- 

, . , Ratskeller  in  Halberstadt  (erbaut  1461) 

bringenden  Vor- 
sprung zuschreibt.  Es  ist  ebenso  gut  wie  unbekannt  und  in  der  Literatur  noch 
nicht  beachtet  worden,  daß  die  große  Masse  der  mittelalterlichen  Bürger- 
häuser geringen  Umfangs,  eben  die  vorhin  erwähnten  kleinen  Zinshäuser, 
durch  ganz  Deutschland  einer  immer  gleichen,  zäh  durch  Jahrhunderte  hin- 
durch festgehaltenen  Grundform  folgen.“ 

„Sie  haben  durchweg  sehr  geringe  Abmessungen,  meist  eine  Front- 
breite von  nur  3 bis  4 Metern,  wie  sie  aus  der  obenerwähnten  Vier-  oder 
Fünfteilung  der  üblichen  Hofstellen  sich  ergab.“ 

Wir  hatten  Gelegenheit,  anläßlich  der  Studie  über  Halle  und  Diele  zu 
sehen,  wie  es  die  alten  Architekten  verstanden,  trotz  der  so  ungünstigen, 
ganz  schmalen  und  oft  sehr  tiefen  Form  des  Hausgrundrisses  zu  einer 
prächtigen  Raumwirkung  zu  gelangen,  zu  einer  vortrefflichen  Ausnutzung 
der  eigenartigen  Beleuchtungsverhältnisse,  die  heute  noch  unsere  Maler 
entzückt. 
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Ganz  unabhängig  von  for- 
malem Reichtum,  der  den  mittel- 
alterlichen Kern  in  jeder  späteren 
Epoche  immer  wieder  in  neuer 
Gestalt  seine  Auferstehung  feiern 
läßt  und  je  nach  Mitteln  und 
Bedarf  belebt,  bleibt  der  so  weit 
verbreitete  und  noch  so  vielfach 
vorhandene  Typus  des  Familien- 
hauses konstant.  Mag  man  nun 
seine  Urform,  die  in  der  Anpas- 
sung an  das  Etagenhaus  aller- 
dings eine  ganz  wesentliche  Ver- 
änderung erfuhr,  wie  es  viele 
taten,  im  Bauernhaus  suchen 
— bisher  mag  man  mit  Stiehl 
noch  weiter  zurückgreifen  und 
das  ganze  Haus  als  einen  ein- 
zigen, durchbewegliche  Untertei- 
lungen verschiedenen  Zwecken 
angepaßten  Raum  auffassen,  der 
sein  äußeres  starres  Gerüst,  sein 
einfaches,  einheitliches  Dach  be- 
sitzt — , immer  sehen  wir  einen 

Knochenhauer  Amtshaus  in  Hildesheim  (erbaut  1529,  langsam  entwickelten,  lange  und 

restauriert  1884)  zähe  festgehaltenen  Bautypus 

vor  uns,  der  durch  Generationen  und  über  weite  Ländergebiete  sich  erhält. 
Dabei  ist  wohl  zu  beachten,  daß  das  Wohnhaus  auch  die  Betriebstelle  für 
das  Handwerk,  den  Handel  bietet,  daß  selbst  öffentliche  Gebäude,  wie  die 
Amtshäuser  der  Gilden,  sehr  häufig  nur  vergrößerte  Ausbildungen  dieser 
einfachen  Grundlagen  bilden.  Damit  ist  ihre  Anpassungsfähigkeit  gekenn- 
zeichnet. Zu  dieser  Einheitlichkeit  der  Anlage  tritt  eine  große  Verwandt- 
schaft in  den  konstruktiven  Prinzipien  und  künstlerischen  Grundsätzen  des 
Aufbaues.  Der  große  Holzreichtum  mächtiger,  dichtbevölkerter  Länder- 
gebiete im  Nordwesten  Europas  hat  die  Entwicklung  des  Fachwerkhauses 
begünstigt,  das  so  recht  die  Gemeinsamkeit  der  Anschauungen  erkennen 
läßt  und  darum  besonders  betrachtet  werden  soll.  Während  der  Steinbau 
mehr  zu  einer  gewissen  rauhen  Abgeschlossenheit  nach  außen  verleitete, 
ist  das  Fachwerkhaus  dem  Ausdruck  der  Wohnlichkeit  und  des  breiten 
bürgerlichen  Behagens  günstiger  gewesen;  während  der  Steinbau  kostspielige 
und  zeitraubende  Vorbereitungen  bedingte  und  naturgemäß  zu  größeren 
Aufgaben  geeignet  war,  bildete  das  Fachwerk  in  seiner  Beweglichkeit  so 
recht  die  Konstruktionsweise  für  einfache  Verhältnisse,  für  anpassungsfähige 
und  lebendige  Bauweise.  Daß  aber  auch  fürstlicher  Aufwand  nicht  selten  die 
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Holzbaukunst  schätzte,  be- 
weisen noch  manche  wohl- 
erhaltene Werke. 

So  bildet  das  Studium  des 
Fachwerkhauses  eine  Quelle 
der  Anregung  für  alle  jene, 
welche  aus  Wenigem  viel  zu 
machen  haben,  anderseits 
zeigt  es  uns  aber  besonders 
die  Fähigkeit  vergangener 
Zeiten,  mit  Hilfe  der  Beach- 
tung aller  natürlichen  Hilfs- 
mittel zwischen  Aufgabe  und 
Ausdrucksform  Beziehungen 
herzustellen,  trotz  gleichför- 
miger Grundlagen  Mannig- 
faltigkeit und  Leben  zu  er- 
wecken. 

Ganz  unabhängig  von 
lokalen  und  formalen  Va- 
riationen der  Detailbildung 
sehen  wir  zuerst  das  Aus- 
nützen aller  Vorteile,  welche 
die  klare  Konstruktion  bietet. 

Das  Haus  trägt  ein  steifes 

Gerüst  aus  vertikalen  Stän-  Rolandstift  in  Hildesheim,  Renaissancebau  (i6ii) 

dem  und  horizontalen  Riegeln,  das  in  der  Regel  auch  eine  ganz  einheitliche 
wirksame  Dachform  überdeckt.  Die  Wandfläche  wird  an  sich  schon  durch  das 
lineare  Element  des  dunkeln  Holzbalkens  gegliedert.  Das  .Reihenfenster  tritt 
auf,  um  den  Lichtzufluß  zu  steigern,  dadurch  verliert  die  einzelne  Öffnung 
ihre  Bedeutung. 

Mag  nun  das  ,, Gefach“,  die  Mauerfläche  zwischen  den  Hauptbalken 
noch  weiter  durch  Streben  unterbrochen  sein,  durch  Ziegelmuster  oder 
bemaltes  Putzmauerwerk  gefüllt  oder,  wie  es  die  spätere  Renaissancezeit 
liebte,  ganz  unter  Holzgetäfel  verschwinden,  die  Architektur  des  Aufbaues 
ist  von  vornherein  gebunden  und  festgelegt  durch  das  Holzgerüst;  die 
Füllung  der  Flächen  erscheint  als  etwas  Veränderliches,  fast  Bewegliches. 
Das  dadurch  bedingte  Ausschließen  jeder  Monumentalität  begünstigt  wieder 
alles,  was  Wohnlichkeit  und  Behagen  fordert. 

Da  sind  Erker  und  Ausbauten  leicht  anzubringen,  die  vom  Erdboden 
bis  unters  Dach  reichen  oder  kühn  über  Eck  vorspringen;  da  sind  Dachreiter 
und  Giebelvorsprünge  leicht  dorthin  zu  setzen,  wo  das  Bedürfnis  sie  rufen, 
ohne  daß  Symmetrie  und  strenge  Wandgliederung  hinderlich  wären.  Dabei 
ist  aber  niemals  von  vornherein  auf  einen  unruhigen,  bewegten  Grundriß 
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hingearbeitet,  wie  leider  nur  zu  häufig  im  kleinsten  Wohnhaus  unserer  Tage. 
Das  strenge  Rechteck  beherrscht  den  Grundriß,  bedingt  die  Dachform  und 
aus  aller  Lebendigkeit  der  Silhouette  oder  Flächengliederung  spricht  ein  ein- 
facher und  ruhiger  Baukörper,  der  einer  klaren  und  traditionellen  Anlage  ent- 
spricht. Im  Innern  ist  ja  auch  dieser  einfache  Baugedanke  vorwiegend  — so 
mannigfaltig  seine  Durchführung  auch  variiert  sein  mag.  Scherwände  und 
Unterteilungen  lassen  sich  dem  Holzgerüst  leicht  und  natürlich  einfügen ; 
wo  das  Durchgehen  des  großen  Hallenraums  es  verlangt,  kann  auch  die 
Zwischendecke  unterbrochen  werden  und  wo  die  Verringerung  der  Geschoß- 
höhen es  erwünscht  macht,  kann  eine  leichte  Decke  eingeschoben  werden. 

So  gestattet  das  günstige  Baumaterial  und  — das  muß  allerdings 
betont  werden  — der  relative  Mangel  an  ängstlichen  und  allzu  hemmenden 
feuerpolizeilichen  Vorschriften  die  Anpassung  an  alle  Berufszweige  des 
städtischen  Lebens.  Wie  viel  Geschmack  und  Empfindung  spricht  sich  aber 
in  der  Art  aus,  wie  diese  einfachen  Hilfsmittel  verwendet  werden. 

Zu  den  wichtigsten  dekorativen  Elementen  zählt  die  Reihung,  die 
Wiederholung  gleichwertiger  Bauglieder.  Durch  sie  wird  auch  ohne  jeden 
plastischen  Schmuck,  ohne  jeden  formalen  Reichtum  das  Wechselspiel  der 
Felderteilung  großlinig  umgrenzter  Flächen  zum  Schmuck,  immer  ist  eine 
charakteristische,  einfache  Teilung  vorhanden,  die  von  großem  Verständnis 
für  Flächenwirkung  zeugt.  Plastische  Gliederung  entsteht  von  selbst  durch 
die  dem  Fachwerkbau  eigene  Vorkragung  der  Geschosse.  Dieses  teils  aus 
dem  streng  konstruktiven  Grunde  einer  günstigsten  Ausnutzung  der  Trag- 
fähigkeit von  Deckenbalken,  teils  dem  Streben  nach  weitgehender  Ver- 
wertung der  Bodenfläche  entsprungene  Motiv  trägt  wesentlich  zur  lebendigen 
Wirkung  bei,  die  dann  im  Dachgeschoß,  im  weit  ausladenden  Giebel  oder 
in  der  vorkragenden  Traufseite  mit  den  großen  gegiebelten  Dachfenstern  die 
höchste  Steigerung  erfährt. 

Allein  durch  Verschiedenartigkeit  der  Höhenlage  und  kleine  Variationen 
der  Detailbehandlung  wird  so  ein  prächtig  abwechslungsreicher  und  doch 
einheitlicher  Eindruck  erzielt,  den  die  selten  geradlinige,  meist  leicht  bewegte 
Straßenführung  begünstigt.  Steht  dann,  wie  es  so  oft  geschah,  ein  schlanker 
Tor-  oder  Rathausturm  oder  ein  hoher  Kirchenbau  als  Abschluß  der  Straße 
und  point  de  vue  im  Gesichtsfeld,  so  empfinden  wir  den  Geist  der  Zusammen- 
gehörigkeit, der  selbst  so  verschieden  geartete  Organismen  zusammen- 
schließt, besonders  lebhaft.  Dabei  ist  aber  lokalen  und  traditionellen  Varia- 
tionen formaler  Natur  Spielraum  genug  gelassen. 

Überblicken  wir  unser  heutiges  Abbildungsmaterial,  so  können  wir  die 
Variation  des  städtischen,  bürgerlichen  Fachwerkbaues  durch  mehrere 
weit  auseinander  liegende  Gebiete  und  weit  voneinander  getrennte  Zeit- 
räume verfolgen. 

Wir  sehen  an  den  drei  berühmten  deutschen  Beispielen  des  ,, Knochen- 
hauer Amtshauses“  in  Hildesheim  mit  seiner  noch  mittelalterlich  strengen, 
geradlinig  konstruktiven  Durchbildung,  des  ,,Kammerzellschen  Hauses“  in 
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Tempelhaus  und  Wedekindsches  Haus  in  Hildesheim  (Steinbau  1547,  Holzbau  1598  errichtet) 

Straßburg  mit  seinem  Milderen  der  strengen  Balkenform  durch  plastische 
Belebung  und  des  „Salzhauses“  in  Frankfurt  am  Main  mit  seiner  Über- 
windung aller  konstruktiven  Härte  durch  vollständiges  Auflösen  in  Flächen- 
reliefs und  bewegte  Umrißlinien  die  Wandlungsfähigkeit  des  typischen  Gie- 
belhauses einfachster  Grundform. 

Der  vierteFall  französischer  Provenienz,  das  ,,Haus  der  Diane  dePoitiers“ 
in  Rouen,  zeigt  dann  die  vollständige  Herrschaft  der  Steinarchitektur;  das 
Holzmaterial  tritt  in  seiner  werksmäßigen  Behandlung  ganz  zurück  und  die 
Renaissanceweise  mit  ihrem  antikisierenden  Detail  spricht  sich  ohne  Rück- 
sicht auf  die  technische  Herstellung  aus.  Einen  seltenen  Fall  höchst  bewegten 
Aufbaues,  der  in  unverstandener  Nachahmung  so  oft  Unheil  gestiftet  hat, 
tritt  uns  in  dem  reizenden  Häuschen  zu  Biberach  entgegen.  Wenn  wir  aber 
sehen,  wie  es  in  die  Umgebung  stimmt,  aus  der  Örtlichkeit  hervorging,  wie 
auch  hier  die  strenge  Rechteckform  des  Grundrisses  den  Kern  beherrscht, 
so  werden  wir  leicht  verstehen,  warum  uns  am  Original  so  sehr  gefällt,  was 
uns  an  den  Nachahmungen  verstimmt. 
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Wir  haben  in  diesen  Beispielen  immer  eine  sehr  entwickelte  Formen- 
sprache vor  uns,  die  in  gewissem  Sinne  die  Endpunkte  langer  Stufenreihen 
von  Zwischengliedern  charakterisiert  und  darum  dem  modernen  Menschen 
ihre  Unnahbarkeit  entgegenhält. 

Wir  wenden  uns  nun  den  Beispielen  zu,  die  in  ihrer  größeren  Häufigkeit 
weit  verbreitete  Fähigkeiten  ausdrücken.  Die  charakteristischen  Platz-  tind 
Straßenbildungen  in  Gelnhausen,  Braunschweig,  Hildesheim,  die  noch 
erhaltenen  Fleete  in  Hamburg  setzen  sich  zumeist  aus  Bauwerken  zusammen, 
die  vorwiegend  dem  Kaufmannstand  und  dem  Handwerkerstand  ihre  Ent- 
stehung verdanken  und  in  der  Mehrzahl  dem  oben  geschilderten  Typus  des 
schmalen  Familienhauses  angehören.  Wie  aber  das  Fachwerkhaus  an  sich 
durch  Wiederholung  und  Reihung  flächenmäßig  behandelter  Bauglieder 
sein  Leben  erhält,  so  wird  wieder  die  Reihung  der  Giebelfronten,  der 
Wechsel  von  belebten  Dachbildungen  über  gleichmäßiger  Grundform  das 
wichtigste  Hilfsmittel  zur  Erzielung  bewegter  Platz-  und  Straßenbilder.  Ins- 
besondere Hildesheim  ist  unerschöpflich  an  Abwechslung. 

Die  ganz  einzige  Art,  in  der  hier  ein  ausgebildetes  Bausystem,  durch 
Mannigfaltigkeit  der  Anwendung  immer  neue  künstlerische  Überraschungen 
bietet,  gibt  dieser  merkwürdigen  Stadt  eine  besondere  Stellung.  Die  Motive 
der  Detailformen  nähern  sich  zumeist  jenen,  welche  die  Renaissancezeit  auch 
dem  Stein  gegeben  hat.  Konsolen,  Pilaster,  Füllbretter,  alles  durch  Schnitz- 
werk und  meist  mit  symbolisch-figuralen  Darstellungen  aus  der  Mythologie 
der  Alten  oder  der  Bibel  geschmückt,  lassen  das  Starre  des  Holzgerüstes 
verschwinden,  ohne  aber  seine  grundlegende  Bedeutung  zu  alterieren. 

All  dieser  reiche  Schmuck  wird  durch  seine  Häufigkeit  und  Wieder- 
holung hier  zu  etwas  so  Gewöhnlichem,  daß  er  nicht  mehr  auf  fällt  und  wie 
eine  natürliche  Handwerksäußerung  auftritt. 

So  trefflich  und  vollendet  oft  diese  Detailarbeit  ist,  sie  bildet  nur  den 
Ausdruck  eines  großen  Reichtums  an  Phantasie  und  Schmuckbedürfnis,  der 
aber  immer  von  den  Grenzen  des  Materials,  von  der  Unterordnung  unter 
das  Ganze  beherrscht  wird. 

Sie  zeugt  für  das  hohe  Niveau  des  Handwerks,  das  sich  hier  zu  den 
schönsten  Aufgaben  der  bildenden  Kunst  erhebt  und  läßt  keinen  Augenblick 
den  Gedanken  aufkommen,  als  hätte  sich  etwa  die  hohe  bildende  Kunst 
zum  Handwerk  erniedrigt,  wie  dies  die  reich  geschmückten  Bauten  unserer 
Tage  stets  betonen. 

Ein  Gegenstück  zum  deutschen  Fachwerkbau  bildet  jener  der  Nor- 
mandie; Lisieux  kann  beinahe  Hildesheim  gegenübergestellt  w-erden.  Inter- 
essant ist  hier  die  starke  Betonung  der  Vertikalrichtung.  Die  Ständer  wiegen 
vor;  durch  enggestellte  vertikale  Stützen,  die  mitunter  auch  reichen 
plastischen  Schmuck  tragen,  in  einfachen  Fällen  ganz  glatt  bleiben,  wird  ein 
konstruktives  Motiv  zum  Flächenornament  gesteigert. 

Halten  wir  das  strenge  Festhalten  konstruktiver  Grundzüge  durch 
weite  Gebiete,  das  regelmäßige  Wiederkehren  eines  einheitlichen  Schemas 
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im  Aufbau , einer 
typischen  Grund- 
rißbildung der 
Anschauung  ge- 
genüber, die  in 
denselben  alten 
Bauwerken  so 
gerne  den  roman- 
tischen Zug  be- 
tonte, das  zufällige 
Zusammentreffen 
scheinbarer  Will- 
kürlichkeiten  nach- 
ahmenswert  fand, 
so  werden  wir 
diese  Auffassung 
wesentlich  ein- 
schränken müssen. 

Wir  müssen  er- 
kennen, daß  wir 
es  hier  in  erster 
Linie  nicht  bloß 
mit  formalem 
Überfluß,  sondern 
öfter  mit  einer 
klugen  Ökonomie, 
nicht  mit  unruhi- 
ger Vermehrung 
von  äußeren  Ein- 
flüssen, sondern 
mit  dem  Ausbauen 
und  Ausbilden  ein- 
fachster Grundla- 
gen zu  tun  haben. 

Solch  prächtige  alte  Platz-  und  Straßenbilder  wie  etwa  jene  von  Hildes- 
heim lassen  sich  nicht  willkürlich  auf  malerische  Wirkung  hin  komponieren. 
Nehmen  wir  jeden  einzelnen  Bau  vor,  so  spricht  Zweckmäßigkeit  und  klare 
Vernunft,  die  heute  noch  überzeugend  wirken  müssen,  aus  jeder  Anordnung. 
Ja  oft  werden  wir  zu  unserem  Erstaunen  gewahr,  daß  die  Einzelheiten, 
deren  Zusammenwirken  sich  so  merkwürdig  fesselnd  und  anziehend  gestaltet, 
überhaupt  nur  schwer  faßbar  und  charakterisierbar  sind. 

Und  wenn  wir  uns  von  der  kunsthistorisch-  formalen  Phrase  emanzipieren, 
die  nach  dem  Vorhandensein  dieses  oder  jenes  Ornaments,  dieser  oder  jener 
Gliederung  den  Wert  und  die  Rangstellung  der  Bauwerke  bemißt,  so  werden 


Häusergruppe  beim  Andreasplatz  in  Hildesheim 
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wir  gerade  die  einfachsten  und  anspruchslosesten  Äußerungen  alten  Kunst- 
empfindens in  ihrer  Klarheit,  Ruhe  und  Bewußtheit  bewundern  lernen. 

Wir  wissen  heute,  daß  das  Ornament  leicht  äußerlich  nachzuformen  ist, 
daß  aber  die  Gesinnung  einer  ganzen  Epoche  dadurch  nicht  übertragbar  wird. 
Das  künstlerische  Leben,  das  aus  dem  reichen  dekorativen  Schmuck,  aus 
Schnitzwerk  und  Plastik  spricht,  ist  für  uns  geradezu  unerreichbar.  Nicht  nur 
das  naive  Empfinden,  die  intime  Beziehung  der  Kunst  zum  täglichen  Leben, 
fehlen  uns  fast  gänzlich,  auch  die  handwerkliche  Fertigkeit  ist  verloren  ge- 
gangen; was  einst  der  Tischler  und  selbst  der  Zimmermann  aus  eigenem 
durchbilden  konnten,  muß  heute  auf  Umwegennach  Entwürfen  des  Architekten, 
nach  Modellen  des  Bildhauers  zugefügt  werden.  Dadurch  entsteht  das 
Gesuchte  und  Gekünstelte,  das  modernen  reichgeschmückten  Bauwerken 
eigen  ist.  Weil  man  es  im  Nachformen  so  herrlich  weit  gebracht  hat,  ist  das 
selbständige  Formen  und  Gestalten  so  selten  geworden. 

Für  den  Grund  und  Ursprung  allen  Bauens  aber,  für  konstruktives  Ge- 
fühl und  praktische  Formgebung  ist  der  einfache  Fachwerkbau  ebenso  lehr- 
reich wie  der  reiche,  ja  mehr  noch.  Seine  Anwendung  wird  heute  nicht  mehr 
im  Stadtbild  von  Bedeutung  sein  können.  Um  so  wichtiger  ist  er  auf  dem  Lande, 
wo  seine  Einfachheit  und  Heiterkeit  der  Wirkung  not  tun,  wenn  ihn  die  kli- 
matischen Verhältnisse  nur  irgend  gestatten  und  wo  ihn  die  leider  so  schwer- 
fälligen Bauordnungen  nicht  verhindern. 

Frankreich  war  stets  sehr  rührig  im  Anknüpfen  an  heimische  Bauweise. 
Die  Badeorte  der  nordfranzösischen  Küste  haben  die  nahen  Bauten  der 
Normandie  zu  ihrem  Vorteil  benutzt.  Auch  Deutschland  ist  eifrig  damit  be- 
schäftigt, aus  dem  alten  Bestand  Nutzen  zu  ziehen;  überall  ist  man  dabei, 
seine  Schonung  und  Erhaltung  zu  fordern.  Es  haben  sich  auch  größere 
Veröffentlichungen  von  Architekten  und  Kunsthistorikern  seiner  angenommen, 
nur  ist  leider  die  so  notwendige  Beziehung  vom  Bauwerk  zu  den  kulturellen 
Verhältnissen  seines  Ursprungslandes  und  seiner  Ursprungszeit  zu  seinen 
eigentlichen  Lebensbedingungen  nicht  oft  genug  hergestellt  worden.  Eine 
der  größten  und  gründlichsten  dieser  Publikationen,  jene  vonCuno  und  Schäfer, 
legt  noch  das  Hauptgewicht  auf  geometrische  Darstellung  konstruktiver 
Einzelheiten.  Lachners  Arbeiten  betonen  auch  formal-historische  Grund- 
lagen. Später  traten  lokale  Verbände  zum  Schutze  der  Heimatkunst  mit  der 
ausgedehnteren  Benutzung  des  Lichtdrucks  auf  und  mit  der  Absicht,  nicht 
bloß  für  Architekten  Wertvolles  zu  bringen,  sondern  auch  auf  weitere  Kreise 
anregend  zu  wirken.  So  wurden  die  Hessischen  Holzbauten  (L.  Bickell) 
und  die  alten  sächsischen  Fachwerkbauten  (Dr.  O.  Döring)  durch  eine 
Sammlung  von  Lichtbildern  festgehalten.  In  neuerer  Zeit  kam  eine  Auswahl 
Deutscher  Fachwerksbauten  der  Renaissance  (F.  Corell)  in  Lichtbildern  bei 
B.  Heßling  heraus. 

Im  Kreise  der  Freunde  einfacher,  ländlicher  Bauweise  wird  auch  für  die 
Aufmessung  und  Darstellung  jener  Stiefkinder  der  Kunstforschung  eifrig 
agitiert,  die  bisher  nur  der  Maler  zu  schätzen  und  zu  suchen  pflegte  und  so 
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sind  jetzt  in  Deutsch- 
land mehrere  Ver- 
öffentlichungen im 
Zuge,  die  den  ,, Land- 
architekturen aus  al- 
ter Zeit“  (R.  Kempf) 
oder  der  ,, altbürger- 
lichen Baukunst“ 
nachgehen.  Damit  ist 
gekennzeichnet,  wie 
sich  das  Interesse  im- 
mer mehr  von  jenen 
Bauwerken  abwen- 
det, die  durch  reiches 
Detail  und  das  Zu- 
sammentreffen be- 
sonders günstiger 
äußerer  Umstände  zu 
Schmuckstücken  ge- 
worden sind,  die  eine 
Ausnahmsstellung 
einnehmen,  und  im- 
mer mehr  den  einfa- 
cherenundhäufigeren 
Äußerungen  einer 
festen  und  selbstbe- 
wußten Kunstübung 
zuwendet.  Diese  sind 
durch  das  Typische 
ihres  Charakters,  durch  die  weite  Verbreitung  einer  zum  Gemeingut  großer 
Massen  gewordenen  Kunstempfindung  wertvoll  und  lehrreich.  Sie  enthalten 
jene  Stimmung  und  Wärme,  die  dem  XIX.  Jahrhundert  abhanden  gekommen 
ist  und  erfreuen  durch  ihren  Mangel  an  Prätension  und  Aufdringlichkeit. 

Mag  die  Archäologie  den  Urformen  des  Wohnbaues,  den  Zusammen- 
hängen primitiver  Kulturformen  nachgehen,  mag  der  Kunstforscher  die 
Zeitfolge  und  Urheberschaft  der  Hauptleistungen  feststellen,  mag  der  Kultur- 
forscher die  wichtige  Aufgabe  erfüllen,  jene  Leistungen  mit  dem  Leben 
der  Zeit  in  Verbindung  zu  bringen,  der  Künstler  wie  Kunstfreund,  der  unter 
der  künstlerischen  Armut  und  Dürftigkeit  unseres  täglichen  Lebens  leidet 
und  auf  Schritt  und  Tritt  noch  sieht,  wie  es  in  älteren  Zeiten  besser  bestellt 
war,  wird  es  freudig  begrüßen,  wenn  möglichst  viel  von  den  leider  so  rasch 
und  unwiderbringlich  verschwindenden  Schätzen  der  Vergangenheit  aufgeklärt 
und  wenigstens  in  der  sachlichen  Darstellung  erhalten  bleibt.  Das  eifrige  Stu- 
dium, der  wiederholte  Vergleich  der  guten  alten  Arbeiten  mit  den  Bedingungen 
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ihrer  Zeit  muß  immer  weiter  die  Erkenntnis  verbreiten,  daß  gediegene  hand- 
werkliche Tüchtigkeit,  gefestigte  und  ausgereifte  Lebensformen  und  innere 
Verwandtschaft  der  zur  Anwendung  gelangenden  Bauprinzipien  nötig  sind,  um 
das  Nebeneinander  gleichzeitiger  Bauwerke  wohltuend  erscheinen  zu  lassen. 

Es  muß  stets  berücksichtigt  werden,  daß  es  gerade  die  Masse  der  täglich 
vorkommenden,  häufig  sich  wiederholenden  Aufgaben  ist,  welche  dem  Bau- 
wesen einer  Zeit  den  Stempel  aufdrücken  und  daß  die  bisher  so  oft  heraus- 
gegriffenen besonderen  Einzelleistungen  ohne  die  große  Masse  der  guten 
Durchschnittsarbeiten  unmöglich  gewesen  wären.  Das  Niveau  dieses  Durch- 
schnittes zu  heben,  kann  aber  nicht  das  alleinige  Ziel  des  Künstlers  bleiben. 
Er  bedarf  der  Mitwirkung  großer,  weiter  Kreise  und  für  diese  ist  das  Ver- 
gleichen einheitlicher,  alter  Bauwerke  mit  Rücksicht  auf  die  Baugesinnung 
ganzer  Epochen  von  Wert.  Nur  möge  nie  dabei  vergessen  werden,  daß  keine 
künstlerische  Tätigkeit  so  sehr  von  den  Bedingungen  des  täglichen  Lebens 
abhängig  bleibt  wie  die  Baukunst,  und  daß  es  die  erste  und  dringendste  Pflicht 
dieser  Kunst  ist,  gerade  für  diese  zeitlichen  Bedingungen  die  künstlerische 
Ausdrucksform  zu  finden.  Nie  kann  eine  Zeit  eine  Kunsttätigkeit  vergangener 
Epochen  für  sich  unmittelbar  verwerten.  In  dem  Weiterschreiten  vom  Abge- 
schlossenen zum  Neu-Entwicklungsfähigen,  das  aus  der  Vergangenheit  die 
Erfahrung,  aus  der  Gegenwart  die  Impulse  holt,  liegt  aller  Gewinn. 


SELTENHEITEN  IN  SIGILLATA  VON 
ANTON  C.  KISA-GODESBERG  h» 

AS  römische  Kunsthandwerk  ist  nur  auf  zwei  Ge- 
bieten schöpferisch  aufgetreten,  auf  dem  der 
Glasindustrie  und  der  Keramik.  Es  hat  die  be- 
malten griechischen  Tonvasen  durch  Gefäße 
aus  einem  eigentümlich  schönen  und  soliden 
Stoffe  ersetzt,  welcher  unter  der  nicht  antiken, 
aber  allgemein  angenommenen  Bezeichnung 
,, terra  sigillata“  über  das  ganze  Gebiet  des  Welt- 
reiches verbreitet  ist.  Abgesehen  von  einzelnen 
Funden  an  verschiedenen  Orten  Italiens,  die 
in  das  II.  Jahrhundert  v.  Chr.  zurückreichen, 
ließ  sich  eine  größere,  fabriksmäßige  Herstellung  roter  Tonware  um  die 
Wende  zum  I.  Jahrhundert  in  Arezzo  feststellen,  welche  massenhaft  nach 
Afrika,  Spanien,  nach  dem  narbonnensischen  Gallien,  in  geringeren  Mengen 
nach  Kleinasien  und  den  griechischen  Inseln  verbreitet,  auch  in  diesen 
Ländern  den  Fabriksbetrieb  begründete.  Südgallische  Ware  kam  später 
nach  Belgien,  an  den  Rhein,  nach  Britannien  und  Germanien  und  ließ 
auch  dort  zu  Ende  des  I.  und  im  II.  Jahrhundert  n.  Chr.  diese  römische 
Nationalindustrie,  mit  einheimischen  Elementen  vermischt,  aufleben.  Das 
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Material  ist  ein  fein- 
geschlemmter, stark 
eisenhaltiger  Ton 
vonhellroterFarbe, 
welcher  sehr  dünn- 
wandig bearbeitet 
und  fein  profiliert 
werden  kann  und 
die  Nachbildung 
von  Metallgefäßen 
gestattet.  Er  bildet 
für  sich  daher  von 
Anfang  an,  trotz 
der  Abhängigkeit 
von  hellenistischer 
Arbeit,  eine  von 
dem  griechischen 
V asenstile  ganz  ver- 
schiedene Formen- 
welt aus.  Die  cha- 
rakteristische rote 
Farbe  rührt  von 
Beimengungen  von 
Eisenoxyd  her,  der 
weich  schimmernde 
Glanz  von  alkali- 
schen Glasuren, 

Magnesia,  Kali  und 
Natron.  Während 
dieser  künstlich 
hergestellt  wurde, 
ist  das  die  rote 
Farbe  bedingende 
Eisenoxyd  von  Na- 

. ..  _ „Salzhaus“  in  Frankfurt  am  Main  (XVII.  Jahrhundert) 

tur  aus  in  größeren 

oder  kleineren  Mengen  beigegeben,  fehlt  aber  bei  den  geringeren  Sorten 
auch  gänzlich.  Man  unterscheidet  danach  die  echte  Sigillata  mit  tiefrotem, 
glänzendem  Firnis  und  rotem  Bruche,  dünnwandig,  scharf  gebrannt  und  fein 
profiliert;  die  belgische  Ware  mit  hellrotem,  orangegelbem  Firnis,  blaßrotem 
Bruche,  dicker  Wandung  und  wulstigen  Profilen;  ferner  die  Pseudosigillata 
des  III.  und  IV.  Jahrhunderts  n.  Chr.  aus  weißem  oder  grauem  Ton,  mit  hell- 
rotem Firnis,  wobei  ersterer  dickwandig  und  grob  profiliert,  dieser  dagegen 
sehr  fein  geschlemmt  und  mit  seinen  scharfen,  kantigen  Profilen  gleichfalls 
zur  Nachahmung  von  getriebenen  Metallgefäßen  geeignet  ist.  Die  daraus 
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geformten  Teller,  Urnen  und  Becher  gehen  auf  keltische  Formen  zurück, 
sind  durchweg  von  einheimischen  Galliern  hergestellt  und  mit  poliertem  Ruß 
gefärbt.  Man  nennt  diese  schieferfarbige  Ware,  welche  wie  die  Sigillata 
gewöhnlich  mit  Fabriksstempeln  versehen  ist,  ,, terra  nigra“. 

Die  malerische  Dekoration  der  Griechen  ist  in  der  römischen  Keramik 
fast  allgemein  durch  die  plastische  ersetzt.  Reliefs  in  Streifen,  Medaillons 
und  Einzelfeldern  verschiedener  Form  schmücken  die  meist  halbkugelig 
nach  oben  erweiterten  Sigillataschalen.  Sie  sind  durch  Negativformen  aus 
weißem  feuerfesten  Ton  gewonnen,  in  welche  man,  solange  sie  noch  weich 
waren,  von  innen  Model  mit  Reliefs  eingedrückt  hatte.  Bei  den  oben  erweiter- 
ten Gefäßen  besteht  die  Form  aus  einem  Stücke,  da  die  eingedrückte 
Sigillata  beim  Trocknen  schwand,  das  heißt  sich  zusammenzog  und  so  ohne 
Schaden  aus  der  Formschale  herausgenommen  werden  konnte.  Bei  Gefäßen, 
die  sich  nach  oben  verengten  oder  komplizierte  Profile  hatten,  benützte 
man  Hohlformen  aus  zwei  oder  mehreren  Teilen.  Bei  anderen  wurden  die 
Reliefverzierungen  auf  weiche  Sigillataplättchen  aufgedrückt,  zum  Beispiel 
Medaillons,  und  diese  auf  das  glatte  mit  der  Drehscheibe  hergestellte  Gefäß 
befestigt.  Auch  durch  Barbotine,  das  heißt  durch  Aufguß  flüssigen  Ton- 
schlammes wurden  Reliefs  von  Ranken,  Tropfen,  Perlenstäben,  Gittermustern, 
Blättern,  tierischen  und  menschlichen  Figuren,  besonders  Jagden  auf  Rehe 
und  Hasen,  hergestellt.  Gewöhnlich  herrschte  Einfarbigkeit.  Ein  gleich- 
mäßiger, mattglänzender  roter  Firnis  überzog  den  Grund  und  die  Reliefs; 
bei  den  Bechern  mit  Jagdszenen  sowie  Trinkbechern  trat  an  seine  Stelle 
manchmal  im  belgischen  Gallien  und  am  Rhein  ein  metallisch  reflektierender 
dunkelbrauner  Überzug,  auf  welchem  dann  noch  Weinranken,  Namen  und 
Devisen  in  weißer  und  orangegelber  Farbe  aufgemalt  wurden.  Auch  auf  der 
hellroten  belgischen  Ware  findet  man  weißes  Rankenwerk  und  Sinnsprüche, 
die  zum  Trinken  und  Lieben  auffordern.  Eine  andere  Verzierungsart,  der 
Kerbschnitt,  diente,  wie  in  der  Glasindustrie,  durch  Anreihung  linsenförmiger 
Vertiefungen  zur  Herstellung  von  Rosetten,  Ähren  und  Blattgewinden. 

Unsere  Kenntnis  der  römischen  Keramik,  über  welche  so  lange 
undurchdringliches  Dunkel  schwebte,  ist  in  neuerer  Zeit  durch  die  archäo- 
logische Forschung  am  Rhein,  namentlich  von  Seite  Lindenschmits, 
Könens,  Schumachers  und  Dragendorffs  historisch  und  technisch  sehr 
gefördert  worden.  Letzterer  hat  sich  insbesondere  mit  der  Sigillata 
beschäftigt,  die  Ergebnisse  seiner  1896  erschienenen  Hauptarbeit*  jedoch 
in  wichtigen  Punkten  durch  zahlreiche  spätere  Nachträge  und  Berich- 
tigungen wieder  aufgehoben,  so  daß  eine  abschließende  Darstellung  leider 
immer  noch  fehlt. 

Zu  den  unerwiesenen  Behauptungen  dieser  Abhandlung  gehört  die, 
daß  größere  Sigillaten  immer  auf  der  Außenseite,  niemals  innen  dekoriert 
gewesen  seien.  Bei  der  Bearbeitung  eines  umfangreicheren  wissenschaftlichen 
Stoffes  gilt  es  ja,  die  einzelnen  Erscheinungen  zu  gruppieren,  die  analogen 

* Bonner  Jahrbuch  96/97,  S.  i8  ff. 
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zusammenzufassen 
und  danach  die  Re- 
geln der  Entwick- 
lung klarzustellen. 
Als  Regel  gilt  ge- 
meiniglich das,  was 
am  häufigsten  be- 
obachtet wird,  als 
Ausnahme  die  sel- 
teneren Erschei- 
nungen. Diese  Me- 
thode erleichtert 
die  Forschung  und 
gibt  die  Basis  für 
weiterenFortschritt, 
welcher  in  der  Er- 
weiterung unserer 
Anschauung  durch 
neue  Funde  be- 
steht; aber  auf  ab- 
solute Gültigkeit 
kann  sie  keinen  An- 
spruch machen,  da 
sie  nur  auf  dem  je- 
weiligen Stande 
unserer  Kenntnis, 
speziell  auf  der  des 
Autors  begründet 
ist.  Es  ist  daher  rat- 
sam, anstatt  „nie- 
mals“ oder ,, immer“ 
in  solchen  Fällen 
sich  mit  dem  be- 
scheideneren ,, sel- 
ten“ oder  ,,in  der 


Regel“  zu  begnü- 

. , T.»  Kammerzellsches  Haus  in  Straßburg 

gen.  Auch  Dragen- 

dorff  hätte  besser  daran  getan,  die  Tatsache,  daß  ihm  persönlich  Sigillata- 
schalen  mit  Innenreliefs  unbekannt  geblieben  waren,  nicht  in  die  Worte 
zu  kleiden,  daß  es  solche  nicht  gebe.  Schon  Quilling  hat  im  V.  Bande  des 
Korrespondenzblattes  der  westdeutschen  Zeitschrift  Nr.  98  eine  Schale  des 
historischen  Museums  in  Frankfurt  veröffentlicht,  welche  auf  der  inneren, 
konkaven  Seite  Reliefverzierungen  hat.  Aus  welchem  Grunde  sollten  auch 
die  römischen  Töpfer  solchen  Schmuck  vermieden  haben,  da  ihnen  doch  in 
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den  Calener-  und  auch  in  den  sogenannten  Euripides-Schalen  etwas  Ähn- 
liches vorlag?  Daß  diese  von  den  Römern  in  anderen  Tonsorten  nach- 
gebildet wurden,  zeigen  die  modenesischen  Schalen  mit  Gemmenabdrücken 
und  die  Teller  von  Orbetello.  Die  Keramiker  folgten  dabei  den  von  Toreuten 
gegebenen  Mustern.  Im  letzten  Jahrhundert  v.  Chr.  waren  in  Alexandrien 
die  Prachtgefäße  des  Hildesheimer  Silberfundes  und  des  Schatzes  von 
Bosco  Reale  geschaffen  worden,  zu  deren  besten  Stücken  gerade  Schalen 
mit  hochgetriebenen  Emblemen  im  Innern  gehören.  Die  Nachbildung 
solcher  Prunkstücke  in  billigerem  Material,  in  Bronze,  Glas,  Ton,  bildete  eine 
Hauptaufgabe  des  römischen  Kunsthandwerkes,  dessen  Fortschritt,  wie  der 
des  Kunsthandwerkes  zu  allen  Zeiten,  häufig  auf  der  Imitation  eines  Materials 
durch  ein  anderes,  oder  mit  anderen  Worten,  auf  der  größtmöglichen  Aus- 
nützung aller  Eigenschaften  eines  Materials  beruhte.  Daß  die  feineren 
Sigillaten  Kopien  kostbarer  Silber-  oder  Bronzegefäße  waren,  ist  in  vielen 
Fällen  nachgewiesen,  so  zum  Beispiel  bei  den  Siegesbechern;  weshalb 
sollten  die  Sigillata-Fabrikanten  gerade  bei  der  Nachbildung  der  Metall- 
schalen mit  Innenreliefs  halt  gemacht  haben?  Technische  Schwierigkeiten 
kamen  ja  durchaus  nicht  in  Betracht. 

Außer  der  kleinen,  leicht  übersehbaren  Frankfurter  Scherbe  kommen 
hier  zwei  wohlerhaltene  reliefierte  Schalen  in  Betracht,  welche  schon  vom 
ikonographischen  Standpunkt  aus  das  Interesse  des  Archäologen  fesseln.* 
Die  eine  hat  einen  bevorzugten  Platz  im  Museum  der  Diocletians- 
Thermen  in  Rom  und  ist  schon  von  Visconti  (bull,  munic.  1873,  S.  117  f., 
Tafel  III  2,  3)  und  danach  von  Cumont  (mon.  de  Mithra,  S.  247,  No.  89, 
suppl.  S.  485)  veröffentlicht.  Sie  ist  eine  ziemlich  tiefgerundete  fußlose 
Patera  von  21  Zentimeter  Durchmesser  aus  feiner  hellroter  Sigillata,  die  nicht 
glasiert  sondern  nur  poliert  ist,  mit  scharf  profiliertem  Rande  und  einer 
leichten  kreisrunden  Vertiefung  in  der  Mitte  der  Innenseite.  Zwischen 
dieser  — teilweise  in  sie  einschneidend  — und  dem  Rande  ist  das  Relief- 
bild des  stiertötenden  Mithras  angebracht,  ihm  entgegengesetzt  die  Szene, 
wie  Mithras  den  Stier  an  den  Hinterbeinen  gefaßt  hat  und  auf  seinen 
Schultern  fortträgt,  dazwischen  im  rechten  Winkel  zu  beiden  die  Figur 
eines  nach  rechts  schreitenden  Hundes  mit  einer  Perlenkette  um  den  Hals. 
Zur  Herstellung  dieser  Innenreliefs  konnte  man  nicht  eine  Hohlform  aus 
einem  Stücke  verwenden,  da  das  Bild  beim  Schwinden  des  Tones  nicht  gut 
herausgekommen  wäre.  Man  benützte  an  ihrer  Stelle  drei  Einzelstempel, 
die  man  um  so  leichter  nebeneinander  setzen  konnte,  als  ja  die  Szene  nicht 
zusammenhing.  Die  Schale  wurde  in  den  Sechzigerjahren  in  Civitä  Lavinia, 
wahrscheinlich  an  der  früheren  Stätte  ein  es  Mithräums,  mitRestenandererTon- 

* Dragendorff  hat  sie  nachträglich,  indirekt  durch  mich  auf  sie  aufmerksam  gemacht,  in  einer  seiner 
zahlreichen  Berichtigungen  erwähnt  und  sein  Versäumnis  damit  entschuldigt,  daß  er  die  Echtheit  der  Orpheus- 
Schale  angezweifelt  habe.  Dabei  hat  er  aber  die  Notiz  bei  Cumont,  mon.  de  Mithra,  Supplement  485  übersehen 
und  hält  die  im  Museum  Diocletianum  befindliche  Schale  und  die  von  Visconti  und  Cumont  veröffentlichte  für 
zwei  verschiedene  Stücke,  während  sie  tatsächlich  identisch  sind.  Den  Irrtum  Viscontis,  beziehungsweise  der 
kleinen  Tiergestalt  hat  Cumont  berichtigt. 
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gefäße  zusam- 
men gefunden, 
auf  welchen  die- 
selben Figuren 
vorgekommen 
sein  sollen.  Sie 
ist  ungestempelt 
und  von  einer 
Form,  die  sich 
selten  in  Ton, 
dagegen  sehr 
häufig  bei  Opfer- 
gefäßen aus 
Bronze  und  mit 
oder  ohne  Fuß- 
ring, bei  deren 
N achbildungen 
in  Glas  aus  dem 
IIL  und  IV.  Jahr- 
hundert vorfin- 
det. Material  und 
Dicke  lassen  ihr 
als  allerhöchste 
Altersgrenze  das 
II.  Jahrhundert 
zumessen,  in 
welchem  es  nach 
landläufiger  An- 
sicht nur  noch 
Sigillaten  von 
äußerster  Roh- 
heit im  Relief- 
schmucke gibt.  Hier  ist  er  aber  von  einem  edlen  Stile  und  die  Ausführung  der 
besten  aretinischen  W are  ebenbürtig.  Visconti  war  geneigt,  sie  für  älter  als 
alle  ihmbekanntenMithras-Darstellungen  zu  halten  und  fand  in  ihnenetwas  von 
,, Etruskischer  Strenge“.  Diese  Beobachtung  ist  sehr  richtig.  Das  Altitalische, 
welches  seit  Trajans  Zeit  in  der  Plastik  hervortritt,  während  das  Griechische 
zurückgeht,  ist  auch  hier  in  einer  gewissen  realistischen  Herbe  des  Typus,  der 
Haltung,  der  Körperformen  nicht  zu  verkennen.  Dagegen  ist  die  Komposition 
der  Stiertötung,  wenn  Mithras  auch  von  seitwärts  und  nicht  von  rückwärts 
auf  den  Stier  niederkniet,  von  hellenistischen  Vorbildern  beeinflußt,  welche 
ihrerseits  von  der  stiertötenden  Nike  auf  der  Akropolis  ausgehen.  Die 
edle  Stellung,  die  Mithras  auf  diesen  Reliefs  einnimmt,  ist  altes  Eigentum 
griechischer  Plastik  von  Phidias  Tagen  her.  Wir  finden  sie  schon  auf  der 


Hofanlage  in  einem  Nürnberger  Patrizierhause  (Holzgalerien) 
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schönen  Metope  der  Südseite  des  Parthenons  und  später  ähnlich  in  den 
Kentaurenkämpfen  des  Frieses  von  Phigalia.  Kompositionen,  welche  denen 
der  Schale  ganz  gleich  wären,  lassen  sich  in  der  großen  Plastik  aber  nicht 
nachweisen.  Nirgend  anderswo  ist  die  Tracht  des  Gottes,  der  Gurt,  die 
Säume,  die  Schulterstücke  der  fein  gefältelten  Tunica,  die  gestickten  Streifen 
der  engen  Beinkleider  so  sorgfältig  und  reich  behandelt;  die  phrygische 
Mütze  ist  höher  als  sonst  und  aus  einem  steifen,  mit  Längsstreifen  ver- 
sehenen Stoff  geformt.  Es  sprechen  keinerlei  stilistische  Bedenken  dagegen, 
die  Schale,  entsprechend  der  Form  und  dem  Stoffe  der  Zeit  des  Septimius 
Severus  oder  den  nächstfolgenden  Jahrzehnten  zuzu weisen. 

Aus  der  Form,  der  Verzierung  und  den  Fundumständen  der  Schale  geht 
hervor,  daß  sie  Kultuszwecken  diente.  Visconti  versuchte  ihre  Bestimmung 
durch  den  Hinweis  auf  ein  von  de  Rossi  (bull,  arc:  crist:  II.  seria  anno  IV  162) 
veröffentlichtes  Mithras-Relief  zu  erklären,  das  ein  Gastmahl  enthält  und 
vermutet,  daß  sie  bei  einem  solchen,  den  letzten  Grad  der  Einweihungs- 
zeremonien darstellenden  Akte  verwendet  worden  sei.  Gastmäler  kommen 
auf  Mithras-Reliefs  in  der  Umrahmung  des  Hauptbildes,  der  Tötung  des 
Stieres,  sehr  oft  vor,  aber  nicht  immer  an  letzter  Stelle  der  Szenen,  wie  in 
jenem  Relief  und  dem  von  Osterburken.  An  diesem  Gastmal  nehmen 
gewöhnlich  zwei  Personen  mit  Trinkschalen  in  den  Händen  teil,  auf  dem 
Bilde  von  Osterburken  hat  eine  ein  Trinkhorn,  auf  dem  von  Sarmisegethusa 
alle  beide.  (Abgebildet  bei  Cumont,  monuments  de  Mithra  Nr.  169.)  Man 
hält  sie  für  Mithras  und  Sol,  welche  hier  ihr  Versöhnungsfest  feiern,  wobei 
auf  einem  Relief  in  Bologna  eine  unbekannte  dritte  Person  assistiert.  Die 
Szene  bestärkte  Tertullian  in  seinem  Glauben,  daß  man  im  Mithras-Dienste 
Ablaß  der  Sünden  durch  die  Taufe  lehrte,  das  Opfer  des  Brodes  kannte  und 
andere  christliche  Gebräuche,  ebenso  wie  im  Orpheus-Dienste  adoptierte,  um 
der  neuen  Lehre  Konkurrenz  zu  machen.*  Aber  was  ihm  und  anderen 
Kirchenlehrern  als  eine  frivole  Nachäffung  des  christlichen  Abendmales,  der 
Kommunion  erschien,  war  in  Wahrheit  nichts  als  die  uralte  indogermanische 
Sitte  der  Götterbewirtung,  welche  auch  im  Dionysos- Kultus  vorkommt,  den 
Persern  bekannt  war  und  sich  von  diesen  in  den  Mysteriendienst  des  Mithras 
und  Orpheus  verbreitet  hatte.**  Bei  ihr  wurden  den  (unsichtbaren)  Göttern 
Speisen  auf  kostbar  ausgestatteten  Schüsseln  vorgesetzt.  Eine  solche  hat 
man  in  der  Mithras-Schüssel  aus  Sigillata  zu  erblicken.  Sie  hat  nicht  als  Trink- 
gefäß bei  einem  Gastmal  gedient,  dazu  war  sie  zu  flach  und  auch  durch 
ihre  Dekoration  wenig  geeignet,  sondern  zur  Aufnahme  eines  Schaugerichtes, 
das  im  Heiligtum  für  den  Gott  bereitgestellt  wurde. 

Die  andere  Schale  bildet  das  Hauptstück  der  Sigillatensammlung  des 
Museums  Wallraf-Richartz  in  Cöln  und  ist  bisher  noch  nicht  veröffentlicht. 
Sie  besteht  gleichfalls  aus  hellem,  nach  der  Mitte  zu  ziemlich  dickwandigem 
Material,  das  unglasiert,  jedoch  sorgfältig  poliert  ist  und  hat  bei  einem 

* Tertullian  praescr.  haeret.  40. 

**  E.  Maaß,  Orpheus.  S.  52  f. 
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Durchmesser  von 
21 V2  Zentimetern 
dieselbe,  nur  etwas 
flachere  Form  der 
fußlosen  Patera.  Sie 
wurde  schon  im 
Juni  1887  in  Cöln 
am  Severinswalle 
in  einer  Tiefe  von 
4 Metern  im  Sande 
aufgefunden  und 
von  dem  bekannten 
Sammler  und 
Kunstfreunde,  Bür- 
germeisterThewalt 
für  das  Museum 
einem  Händler,  in 
dessen  Hände  sie 
geraten  war,  abge- 
kauft. Die  an  der- 
selben Stelle  mit- 
gefundenen Gläser 
aus  dem  III.  und 
IV.  Jahrhundert, 
darunter  eine  flach- 
runde Schale  mit 
eingravierter 
Hirschjagd,  kamen 
in  den  Besitz  von 
Privatsammlern. 

Die  Sigillataschale  war  ganz  unversehrt,  zerbrach  aber  beim  Trans- 
porte in  drei  Teile,  die  ohne  besondere  Störung  wieder  zusammengeflickt 
werden  konnten.  Wiewohl  der  amtlich  festgestellte  Fundbericht  nicht  angibt, 
ob  in  unmittelbarer  Nähe  der  Fundstelle  die  Spuren  eines  Grabes  kenntlich 
waren,  kann  doch  aus  der  Lokalität,  welche  in  ununterbrochener  Reihe 
Grabstätten  enthielt,  mit  Sicherheit  darauf  geschlossen  werden,  daß  die 
Gegenstände  Totenbeigaben  waren,  mögen  sie  nun  innerhalb  oder  außerhalb 
eines  Sarges  dem  Boden  anvertraut  worden  sein. 

Auch  hier  beflndet  sich  der  Schmuck  auf  der  Innenseite  der  Schale.  Die 
Mitte  zeigt  als  Hauptfigur  Orpheus,  auf  einem  Felsen  im  Schatten  eines 
knorrigen  Ölbaumes  sitzend,  der  sein  Geäst  grottenartig  um  ihn  breitet,  die 
Linke  mit  der  Lyra  auf  einen  Altar  gestützt,  an  welchem  ein  Fuchs  auf- 
springt, in  der  Rechten  das  Plectrum.  Er  ist  in  die  orientalische  Phantasie- 
tracht gekleidet,  welche  ursprünglich  den  Trojanern,  insbesondere  Paris 


Haus  der  „Diana  de  Poitiers‘‘  in  Rouen 
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eigen,  in  der  Kaiserzeit  auch  dem  Thraker  Orpheus,  dem  Phryger  Attis  und  dem 
Perser  Mithras  verliehen  ward:*  Phrygische  Mütze,  faltige  gegürtete 
Ärmeltunica,  lange  Hosen,  die  unter  den  Knieen  geschnürt  sind,  Bund- 
schuhe, kurzer,  auf  der  rechten  Schulter  gehefteter  Mantel,  in  leichtem 
Bausche  den  Rücken  umwallend.  Die  ganze  übrige  Rundung  ist  bis  auf 
einen  schmalen  Rand  von  Tieren  und  Bäumen  in  neun  Streifen  übereinander 
ausgefüllt,  welche  durch  unregelmäßige,  knolligen  Erdboden  andeutende 
Streifen  getrennt  sind.  Der  oberste  enthält  drei  Vögel  in  kleinen  Figuren, 
Hahn,  Gans  und  Ente.  Der  folgende  fünf  größere,  Rabe,  Krähe  Geier  (?) 
Falke  und  Pfau.  Der  dritte  eine  Schlange,  die  gegen  einen  Greif  züngelt, 
Elefant,  Eidechse,  Adler,  Nashorn,  Nilpferd;  darunter  ist  der  gerade  über 
Orpheus’  Kopfe  befindliche  Adler  zu  beiden  Seiten  durch  Palmbäume  hervor- 
gehoben. Die  drei  folgenden  Streifen  sind  durch  das  Mittelbild  unterbrochen. 
Im  obersten  links  sieht  man  einen  aufspringenden  Tiger  und  einen  flöten- 
spielenden Kentaur,  rechts  dem  Orpheus  zugewandt,  einen  hockenden  Affen 
mit  einer  Syrinx,  eine  Antilope  und  ein  umbestimmbares  büffelartiges  Tier 
mit  Hörnern;  darunter  links  einen  springenden  Wolf,  gegen  welchen  vom 
Stamme  eines  breitästigen  Baumes  aus  eine  Schlange  aufschnellt,  einen 
Steinbock  und  eine  Gemse;  rechts  einen  Hirsch,  einen  Panther  und  einen 
fliegenden  Vogel.  In  der  sechsten  Reihe  erscheint  links  ein  Pferd  (?)  und  ein 
Maultier  oder  Esel,  zwischen  beiden  ein  brennender  Altar;  am  Fuße  des 
Orpheus  beschattenden  Baumes  ein  Ichneumon,  rechts  zwei  Bären  an 
einem  Baume  und  ein  Biber.  Die  siebente  Reihe  enthält  ohne  Unterbrechung 
ein  ruhendes  Kamel,  einen  Stier,  eine  Schildkröte,  unter  Orpheus  einen 
schön  verzweigten  Baum,  ein  Löwenpaar,  einen  Fasan;  die  achte,  zwei 
Esel,  einen  Eber,  welchen  ein  Hund  stellt,  einen  Hasen,  welchen  ein 
anderer  Hund  verfolgt,  und  eine  Schlange.  In  der  letzten  Reihe  haben  noch 
ein  Eichhörnchen,  eine  Ziege,  ein  Widder  und  ein  wieselartiges  Tier  Platz 
gefunden. 

Im  ganzen  zeigt  die  Schale  demnach  außer  dem  Hauptbilde  53  Tiere 
und  21  Bäume.  Eine  zoologische  Musterkarte  von  gleicher  Reichhaltigkeit 
sucht  man  auf  anderen  heidnischen  und  altchristlichen  Darstellungen  des 
musikgewaltigen  Heros  vergeblich.  Von  der  begeisterten  Teilnahme,  welche 
nicht  bloß  die  Tiere,  sondern  selbst  die  Bäume  auf  dem  von  Philostratus 
beschriebenen  Gemälde  an  Orpheus  Gesang  und  Lautenspiel  bezeugten, 
ist  freilich  nichts  zu  merken,  die  meisten  Tiere  schreiten  ruhig  daher,  andere 
sind  auf  der  Jagd  dargestellt,  wie  auf  den  allbekannten  halbkugeligen  Frucht- 
schüsseln und  anderen  Sigillaten.  Beim  Tierbilde  des  Orpheus-Mythus  sind 
auch  sonst  Jagdszenen  nicht  gerade  selten.  So  finden  sie  sich  auf  einer 
Gruppe  des  Zentralmuseums  in  Athen,**  einer  im  Museum  des  Tschinili- 
Kioskes  in  Konstantinopel,***  auf  einem  Grabdenkmal  aus  St.  Martin  am 

* Cumont,  a.  a.  O.  Westdeutsche  Zeitschrift  XIII.  S.  6g  f. 

**  Strygowski,  Röm.  Quartalschrift  IV,  S.  105,  T.  VI. 

***  Ders.  ibd.  i.  Bd.  S.  106. 
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Pacher,*  und  anderwärts.  Die 
laufende  Bewegung  der  Tiere  auf 
einem  Grabmale  aus  Pettau,** 
die  zwei  Friesstreifen  ober  und 
unter  dem  Orpheus-Bilde  füllen, 
spricht  nicht  gegen  einen  geis- 
tigen Zusammenhang  mit  der 
Hauptdarstellung  und  für  bloße 
dekorative  Verwendung,  son- 
dern beruht  auf  der  Kopie  von 
Jagd-  und  Zirkusszenen  nach 
Sigillaten  und  anderen  kunst- 
gewerblichen Arbeiten,  die  dem 
Künstler  leicht  zugänglich  waren 
und  ihn  der  Mühe  des  Natur- 
studiums enthoben. 

Auf  dem  Relief  der  Schale 
nimmt,  wie  auch  sonst  häufig, 
der  Adler  des  Zeus  eine  hervor- 
ragende Stelle  ein,  auf  der  er- 
wähnten athenischen  Gruppe 
sitzt  er  sogar  direkt  auf  der 
phrygischen  Mütze  des  Sängers. 
In  der  Reihe  über  dem  Adler  ist 
ein  Rabe,  der  Lieblingsvogel 
Apollos  dargestellt,  ein  ständiger 
Gast  unter  den  Zuhörern  des 
Orpheus.  Die  Orphiker  suchten 
ja  mit  Vorliebe  bildliche  Wahl- 
verwandtschaften und  gegen- 
seitige Berührungen  der  Gott- 
heiten für  ihre  pantheistischen 
Zwecke  hervor,  namentlich  mit 
Apollo.***  Auch  an  diesen  knüpft 
sich  als  Beschützer  der  Herden 


Laomedons  der  Mythus  von 

_.  , Alte  Häuser  in  der  Grande-Rue  in  Lisieux 

der  Bändigung  der  Tiere  durch 

Musik.  Der  Lorbeerbaum,  der  Orpheus  beschattet,  ist  dem  Apollo  heilig, 
auf  welchen  auch  der  Greif  hinweist.  Nach  E.  Maaß  ist  Orpheus  ,,in 
gewissem  Sinne  ein  apollinisches  Wesen,  eine  besondere  Vorform  des 
Apollo,  des  Gottes  der  Herden,  der  Sühnungen  und  des  Todes,  der 


* Conze,  Rom.  Bildwerke  aus  Österreich,  T.  VII  i. 
**  Ders.  ibd.  T.  I.  V,  VI. 

***  Preller,  Griech.  Mythol.  4.  Aufl.  S.  806. 
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Seelenerregung  und  der  Musik“.  Der  Kentaur  dagegen,  der  auch  auf  dem 
Tierbilde  eines  geschnittenen  Steines  im  Berliner  Museum  erscheint,* 
bringt  die  Beziehungen  des  Orpheus  zu  Dionysos  zum  Ausdruck,  dessen 
Prophet  er  in  Thrakien  war.  Die  Kentauren  sind  Freunde  der  Musik,  einer 
von  ihnen,  Chiron,  war  des  Achilles  Lehrer  im  Flötenspiel.  Der  bacchischen 
Naturmusik  des  Kentauren  und  des  Satyrs  ist  die  apollinische  Kunstmusik 
des  Orpheus  entgegengesetzt.  Manchmal  bilden  Pan,  Satyre,  Sylene  und 
Nymphen  die  Zuhörer  des  Orpheus.**  Für  die  sonderbare  Gruppe  des 
Pferdes  (?)  und  des  Maultieres  oder  Esels  am  Opferaltar  in  der  sechsten 
Reihe  wage  ich  keine  Erklärung.  Man  könnte  an  Persiflage  denken,  die  ja 
dem  Heidentum  der  letzten  Jahrhunderte  nicht  fremd  war. 

Unter  den  anderen  Tieren  erregen  das  Nilpferd,  das  Nashorn  und  der 
Ichneumon  Aufmerksamkeit,  welche  von  den  Römern  zu  Tierhetzen,  in 
Zwinger,  Menagerien  etc.  nach  Europa  gebracht  wurden,  dann  aber  wieder 
für  Jahrhunderte  aus  unserem  Erdteile  verschwanden.***  Die  Anordnung  in 
Reihen  übereinander  gestattete  dem  Modelleur  möglichst  viele  Figuren 
anzubringen  und  dabei  ohne  wesentliche  Änderungen  die  Formen  zu  ver- 
werten, die  ihm  von  anderem  Sigillataschmuck  her  geläuflg  waren.  Diese 
Anordnung  begegnet  uns  unter  den  übrigen  Darstellungen  dieses  Gegen- 
standes nur  noch  bei  dem  der  frühen  Kaiserzeit  entstammenden  Mosaik  von 
Perugia,!  wo  die  Reihen  aber  nicht  durch  Terrainstreifen  getrennt  sind  und 
ab  und  zu  eine  Figur  aus  der  Ordnung  herausfällt.  Orpheus,  ein  nackter  Jüng- 
ling, sitzt  in  der  Mitte  der  beiden  obersten  Reihen,  unter  ihm  ziehen  sich 
noch  drei  geschlossene  hin.  Eine  solche  Anordnung  war  der  altägyptischen, 
archaischen  und  etruskischen  Kunst  geläuflg  gewesen,  von  der  späteren 
griechischen  aber  fallen  gelassen  worden.  Mit  der  etwa  30  bis  50  n.  Chr. 
von  Alexandria  ausgehenden  Renaissance  der  altägyptischen  Kunst  kam 
auch  sie  wieder  in  Mode  und  entwickelte  sich  allmählich  im  Anschlüsse  an 
etruskische  Vorbilder  zu  jenem  Streifenstil,  den  man  in  der  großen  Plastik 
als  Spiralband  an  der  Trajans-  und  Markussäule,  in  wagrechter  Folge  aber 
am  Bogen  des  Septimius  Severus  findet. 

In  unserem  Falle  dürfte  auch  die  Anlage  des  ,,lacus  Orphei“  für  die 
Komposition  vorbildlich  gewesen  sein. ff  Dieser  war  ein  theaterförmiges 
Halbrund  mit  Stufen,  auf  deren  Höhe  die  von  Tieren  umgebene  Statue  des 

* Stephani,  Compte  rendu  i88i,  No.  15. 

**  Stephani  2.  Bd. ; Knapp,  Orpheus-Darstellungen  S.  13  f. 

***  Das  erste  lebende  Nilpferd  erschien  in  Rom  58  V.  Chr.  bei  den  Festen  des  Scaurus,  das  erste  Rhinozeros 
drei  Jahre  später  bei  denen  des  Pompeius.  Nachher  sah  man  diese  Tiere  im  Zirkus  häufiger.  Im  Mittelalter 
blieben  sie  dem  Abendlande  unbekannt,  erst  1513  betrat  wieder  ein  Nashorn  den  Boden  Europas  als  Geschenk 
an  König  Emanuel  von  Portugal,  ein  Ereignis,  das  durch  Wort  und  Bild  in  allen  Ländern  verewigt  wurde  und 
auch  Dürer  veranlaßte,  nach  einer  schlechten  Originalzeichnung  seinen  Holzschnitt  auszuführen.  Ein  Nilpferd 
kam  gar  erst  1850  wieder  nach  Europa  (Vgl.  Friedländer,  Sittengeschichte  Roms  II,  392  u.  a.). 

•j"  Fiorelli,  Notizie  de  scavi  1877,  T.  ii.  Auch  auf  dem  wohl  gleichfalls  von  Alexandriern  geschaffenen 
Wandgemälde  in  Pompeii  ist  Orpheus  nackt,  als  griechischer  Heros  dargestellt.  Den  Tieren  ist  in  Perugia  die 
Gestalt  eines  kleinen,  auf  Orpheus  zufliegenden  Kindes  beigegeben,  als  Repräsentant  des  Reiches  der  Dämonen, 
der  Seelen  Verstorbener,  welches  in  den  Mysterien  eine  große  Rolle  spielt. 

•)■■(■  Richter,  Topographie  von  Rom,  § 83. 
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Mittelalterliches  Fachwerkhaus  in  Gallardon  (Eure-et-Loire) 

Heros  stand.  In  der  Mitte  floß  Wasser  die  Stufen  hinab,  welche  an  den  Seiten 
mit  Tiergestalten  besetzt  waren.  Diese  Anordnung  wurde  in  der  Hauptsache 
auf  den  byzantinischen  Darstellungen  des  guten  Hirten  auf  dem  Omphalos 
wiedergegeben.  Auch  von  diesem  rinnt  Wasser  über  Stufen  hinab,  auf  welche 
Tiere  aller  Art  postiert  sind.  Auf  den  kleinen  Holz-  und  Elfenbeinreliefs  sind 
die  Stufen  zu  Streifen  geworden,  auch  auf  einer  in  Stein  gemeißelten  Dar- 
stellung des ,, guten  Hirten“  im  Zentralmuseum  in  Athen,  welche  Tiere  aller  Art, 
liegend  und  stehend,  fressend  und  trinkend,  in  Reihen  übereinander  vereint.* 

* Knapp  a.  a.  O.  Strygowski  a.  a.  O.  S.  104. 
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Der  gute  Hirt  ist  bekanntlich  die  altchristliche  Weiterbildung  des  an- 
tiken Orpheus  unter  den  Tieren.  Die  Anordnung  lebt  noch  heute  fort  in 
den  zur  Weihnachtszeit  üblichen  Krippen  mit  ihren  auf  Felsen  um  das 
Christkind  aufgestellten  Herden  von  Tieren;  die  Ähnlichkeit  mit  solchen 
wird  noch  durch  die  gfottenartigen  Umrahmungen  einzelner  Figuren  der 
Schale,  wie  des  Kentauren,  des  Nashorns,  des  Hirsches  verstärkt. 

Zur  Herstellung  des  Reliefs  konnten  weder  eine  Gesamtform  noch 
Einzelstempel  verwendet  werden.  Seine  Technik  ist  vielmehr  dieselbe,  wie 
die  der  Skelettbecher  des  Museums  von  Orleans  und  der  Sigillatabecher  und 
Flaschen  mit  Medaillonbesatz.  Das  Relief  wurde  mit  einer  Negativform  auf 
einen  flachen  Kuchen  von  Sigillataton  aufgepreßt,  in  die  Höhlung  der  bereits 
vorgearbeiteten  Schale  gelegt  und  dieser  durch  Drehung  auf  der  Töpfer- 
scheibe angepaßt.  An  den  Rändern,  wo  die  Zentrifugalkraft  am  stärksten 
wirkte  und  wohl  auch  der  Töpfer  mit  dem  Stäbchen  nachdrückte,  sind  die 
Formen  etwas  ineinander  getrieben,  teilweise  ganz  verflacht.  Der  Rand  der 
Schale  war  ursprünglich  leicht  über  den  Grund  erhaben;  nach  Einsetzung 
des  Reliefs  wurden  die  Stoßkanten  verstrichen,  wobei  die  Perlenschnur, 
welche  das  Relief  umrahmt,  zum  Teile  verloren  ging.  An  den  Bruchstellen 
ist  die  doppelte  Schichtung  wahrzunehmen;  die  untere,  den  Körper  der 
Schale  bildend,  ist  heller  und  glanzlos,  die  obere  dunkler,  fein  poliert  und  an 
den  nicht  relieflerten  Teilen  äußerst  dünn.  Im  XVI.  Jahrhundert  wurde  die 
gleiche  Manier  wieder  zur  Dekoration  des  Siegburger  Steinzeugs  ange- 
wendet. 

Die  Höhe  des  Reliefs  wechselt  in  drei  Stufen.  Die  größte  erreicht  es 
in  der  Figur  des  Orpheus,  kaum  ein  Drittel  davon  in  den  Tierflguren,  noch 
flacher  wird  es  in  den  Terrainstreifen,  Bäumen  und  Blättern,  Die  Behand- 
lung des  Felsens,  auf  welchem  der  Heros  sitzt,  erinnert  an  die  der  Brunnen- 
reliefs im  Palazzo  Grimani  und  an  andere  Marmorarbeiten  hellenistisch- 
römischen Stils,  nur  tritt  an  Stelle  der  ,, umrahmenden  Höhle“  der  Baum 
mit  seinen  Ästen  und  Blättern.  Auch  seine  Bildung  ist  jenen  Reliefs  verwandt, 
der  Stamm  ist  knorrig  und  gewunden,  das  Laub  spärlich  und  zerteilt. 

Die  Tiere  sind  naturalistisch  aufgefaßt,  gut  gezeichnet  und  reich  detail- 
liert, obgleich  das  Relief  nicht  sehr  scharf  ausgeprägt  ist.  In  Gegensatz  zu 
jenen  steht  die  steife,  an  altägyptische  Muster  erinnernde  Stilisierung  der 
Palmen.  In  Rom  herrschte  schon  in  der  frühen  Kaiserzeit,  durch  die  Zirkus- 
hetzen hervorgerufen,  eine  große  Vorliebe  für  Tierdarstellungen,  welcher 
die  hellenistische  Kunst  entgegenkam;  sie  steigerte  sich  im  Laufe  der  Zeit 
immer  mehr  und  verbreitete  sich  in  alle  Provinzen,  Unter  den  Tierfiguren 
der  Schale  fallen  am  meisten  die  durch  alexandrinische  Arbeiten  importierten 
Typen  auf,  der  Affe,  der  Elefant,  das  Nashorn,  das  Nilpferd,  das  Kamel,  der 
Ichneumon.  Alexandrinische  Künstler,  welche  von  den  alten  Ägyptern  die 
Vorliebe  für  Tierdarstellungen  übernommen  hatten,  zogen  zuerst,  und  zwar 
bei  Münzen  und  geschnittenen  Steinen  die  Szene  der  Tierbändigung  durch 
Orpheus  in  ihren  Darstellungskreis.  Seine  höchste  Volkstümlichkeit  erlangte 
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Orpheus-Schale  aus  dem  Wallraf-Richartz-Museum  in  Cöln 


dieses  Motiv  in  der  Kaiserzeit,  als  der  Orpheus-Kultus  in  Blüte  war,  nament- 
lich in  den  beiden  ersten  Jahrhunderten.  Man  hat  die  Vorliebe  der  Römer 
dafür  ganz  auf  den  breiten  Rücken  der  Mysterien  abladen  wollen  und  ange- 
nommen, daß  die  Theorie  der  Seelenwanderung,  in  welcher  ja  nach  ägyp- 
tischen Begriffen  die  Tiere  eine  große  Rolle  spielen,  zu  jener  Zeit  durch 
Einfluß  von  Alexandrien  in  den  Mysterien  erhöhte  Bedeutung  gewonnen 
habe.  Es  ist  aber  durch  nichts  erwiesen,  daß  die  pytagoräische  und  platonische 
Auffassung  der  Seelenwanderung,  nach  welcher  die  abgeschiedene  Seele  in 
langen  Zwischenräumen  wieder  in  einen  irdischen,  aber  menschlichen  Leib 
zurückkehre,  in  den  Mysterien  durch  die  ägyptische  verdrängt  worden  wäre. 
Die  Vorliebe  der  Römer  flndet  eine  genügende  Erklärung  in  der  Leidenschaft 
für  Tierhetzen  und  Dressurkünste.  Der  größte  ,, Dompteur“  war  ohne  Zwei- 
fel Orpheus.  Neben  dem  mächtigen  Einfluß  der  Mysterien  auf  die  Gemüter 
verdankt  er  dieser  Eigenschaft  seine  Volkstümlichkeit  in  einer  nach  ,,panem 
et  circenses“  rufenden  Zeit.  Der  Herr  und  Religionsstifter  wird  im  Zirkus 
heimisch.  Sein  Mythus  wird  der  Gegenstand  eines  grausamen  Schauspieles. 
Darstellungen  seiner  Tierbändigung  sind  nicht  selten  mit  Gladiatorenkämpfen 
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und  Tierhetzen  verbunden,  zum  Beispiel  auf  den  Mosaiken  von  Rottweil  und 
Kreuznach.  Aus  Alexandrien  kam  auch  das  meiste  Material  für  die  zu  einem 
der  gewöhnlichsten  Volksbelustigungen  gewordenen  Tierhetzen,  gleichzeitig 
auch  die  meisten  Tierbändiger.  Wenn  man  erwägt,  welche  große  Rolle  die 
Musik  bei  deren  Metier 'spielt,  kann  man  sich  leicht  erklären,  daß  Orpheus, 
der  durch  die  Macht  des  Gesanges  alle  Tiere  zähmte  und  hinter  sich  her- 
lockte, allmählich  zum  Heros  der  Tierbändiger,  zu  einer  Figur  der  Arena  wurde 
und  daß  man  die  Zähmung  der  Tiere  durch  ihn  im  Zirkus  als  ,, lebendes  Bild“ 
stellte.  Manche  Orpheus-Darstellung  in  der  Malerei,  Plastik  und  Mosaikkunst 
mag  auf  ein  Schauspiel  der  Arena  und  des  Theaters  zurückgehen.*  In  dem- 
selben Grade  wie  seiner  mythischen  Bedeutung  verdankte  Orpheus  seiner 
Eigenschaft  als  Held  der  Arena  seine  große  Volkstümlichkeit  unter  den 
späteren  Kaisern. 

Der  Orpheus  unserer  Schale  ist  in  Typus  und  Tracht  den  Mithras- 
Gestalten  auf  Reliefs  der  Zeit  der  Antonine  und  des  Septimius  Severus 
ähnlich;  die  sanfte,  melancholische  Neigung  des  Kopfes,  der  Faltenfluß  des 
Mantels,  dessen  Art  der  Befestigung  auf  der  Schulter,  sind  Züge,  die  er  mit 
den  Mithras-  und  Attis-Darstellungen  des  II.  und  III.  Jahrhunderts  gemein 
hat.  Eine  genauere  Bestimmung  des  Alters  und  Ursprungs  ermöglicht  der 
Schmuck  des  Randes,  ein  mit  dünner,  weißer  Farbe  aufgemaltes  Wellen- 
band. Diese  Verzierungsart  ist  der  gallisch-rheinischen,  insbesondere  der 
niederrheinischen  Keramik  eigentümlich  und  tritt  zuerst  um  die  Mitte  des 
III.  Jahrhunderts  hervor.  Anfangs  sind  die  Ranken  und  Wellenbänder 
plastisch  in  Barbotine  aufgetragen,  später  begnügt  man  sich  oft  mit  leichter 
Pinseiarbeit.  Wir  können  die  Schale  daher  in  die  zweite  Hälfte  des  III.  Jahr- 
hunderts ansetzen,  womit  ihre  Form  und  die  Fundumstände  in  Einklang  zu 
bringen  sind.  Der  gallisch-rheinische  Ursprung  wird  auch  durch  die  Ver- 
zierung der  konvexen  Unterseite  bestätigt,  welche  mit  jener  der  Frankfurter 
Scherbe  übereinstimmt;  Ein  von  leichten,  gravierten  Reifen  gebildeter 
Nabel,  umgeben  von  drei  großen,  mit  dem  Rädchen  hergestellten  Strichel- 
kreisen, welche  aus  kleinen,  mit  der  Spitze  nach  unten  gerichteten  Drei- 
ecken gebildet  werden;  der  äußerste  Kreis  enthält  etwas  größere  Dreiecke 
und  über  jedem  einen  Punkt.  Auch  diese  Schale  hat  keinen  Fabriksstempel. 

Obwohl  sie  von  einem  Grabfunde  herrührt,  ist  damit  noch  nicht  gesagt, 
daß  sie  von  Anfang  an  für  sepulkrale  Zwecke  berechnet  war.  Freilich  standen 
solchen  keine  religiösen  Bedenken  entgegen,  am  wenigsten  von  Seite  der 
heidnischen  Kulte.  Bei  der  vorwiegend  sepulkralen  Bedeutung  der  Orpheus- 
Mysterien  kann  die  endgültige  Verwendung  der  Schale  als  Totenbeigabe 
um  so  weniger  überraschen,  als  das  Tierbild  des  Orpheus  auch  sonst  beim 
Totenkulte  Verwendung  fand,  zum  Beispiel  auf  dem  Grabsteine  aus  Pettau, 
einem  Grabmale  aus  El  Amruni  u.  a.**  Die  ungewöhnlich  reiche  Ausstattung 
der  Schale,  welche  unter  den  Totenbeigaben  aus  Ton  kaum  ihres  Gleichen 

* Friedländer,  Sittengeschichte  Roms,  II.,  269. 

**  Knapp,  a.  a.  O.,  S.  28.  — Heusner,  Die  altchristlichen  Orpheus-Darstellungen,  S.  24. 
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hat,  macht  es  wahrscheinlich,  daß  sie  ebenso  wie  die  kostbaren,  mit  Email- 
farben und  Gold  verzierten  Glaspateren,  welche  in  Cölner  Gräbern  des 
IV.  Jahrhunderts  gefunden  wurden,  ursprünglich  ein  Opfergerät  war,  freilich 
im  Gegensatz  zu  diesen  ein  heidnisches.  Im  Orpheus-Kultus  spielte  die 
Götterbewirtung  eine  ebenso  große  Rolle  wie  in  dem  des  Mithras.  Die 
beiden  gleichgeformten,  mit  bedeutsamen  Szenen  aus  den  Mythen  beider 
Götter  geschmückten  Geräte  dürften  wohl  die  gleiche  Bestimmung  beim 
angeblichen  ,, Opfer  des  Brodes“  gehabt  haben.  Das  Grab,  in  welches  die 
Orpheus-Schale,  nach  den  Fundumständen  im  IV.  Jahrhundert,  getan  wurde, 
war  jedenfalls  kein  christliches,  wie  so  viele  des  Gräberfeldes  an  St.  Severin, 
denn  seit  dem  III.  Jahrhundert  verschwindet  Orpheus  aus  dem  christlichen 
Kulte.  Die  Entlehnung  des  Tierbildes  von  Seite  der  Katakombenkunst 
— in  dieser  im  II.  Jahrhundert  besonders  häufig  — war  unter  dem  Ein- 
flüsse der  in  den  Orpheus-Mysterien  ausgesprochenen  Unsterblichkeitstheorie 
erfolgt,  welche  die  Tiergestalten,  dem  pantheistischen  Grundzuge  der  Orphik 
entsprechend,  mit  den  Ideen  der  Seelenwanderung  in  Verbindung  brachte.* 
Im  Bilde  des  Orpheus  sahen  die  Christen  den  Heiland,  in  den  Tieren, 
welche  sich  bald  ausschließlich  in  eine  Lämmerherde  verwandelten,  die 
Gläubigen,  welchen  er  in  Wahrheit  die  Unsterblichkeit  verbürgt.  Vom  III. 
Jahrhundert  ab  verwandelt  sich  die  zoologische  Musterkarte  zuerst  in  den 
Katakomben  von  S.  Callisto  in  die  Lämmer  der  Schrift,  hierauf  Orpheus 
selbst  in  den  guten  Hirten.  Die  synkretistischen  Versuche  der  Philosophen, 
christliche  und  heidnische  Weltanschauung  miteinander  zu  versöhnen,  hatten 
die  Kirchenlehrer,  insbesondere  den  gestrengen  Tertullian,  mißtrauisch 
gemacht  und  ließen  es  geraten  erscheinen,  scharf  gegen  alle  symbolischen 
Vermittlungsversuche  der  beiden  Lehren  aufzutreten,  durch  welche  das  dem 
Untergang  geweihte  Heidentum  sich  noch  eine  Galgenfrist  zu  retten  suchte.** 
In  der  heidnischen  Kunst  dagegen  wurde  das  Tierbild  des  Orpheus  häufiger 
als  je  vorher,  denn  was  nicht  christlich  war,  suchte  in  den  Mysterien  des 
Mithras  und  des  Orpheus  sein  Heil  und  dies  war  zu  Beginn  der  Herrschaft 
Konstantins  ungefähr  die  Hälfte  der  Bevölkerung  des  Riesenreiches. 
Bekanntlich  schwankte  Konstantin  lange  zwischen  Mithras  und  Christus, 
bis  er  sich  aus  politischen  Gründen  für  letzteren  entschied  und  dessen 
Lehre  zur  Staatsreligion  erklärte. 

Vor  drei  Jahren  wurden  in  Straßburg  i.  E.  zwei  Bruchstücke  einer 
Sigillataschale  aufgefunden,  ein  größeres  aus  der  Mitte  und  ein  kleineres 
vom  Rande,  welche,  wie  mir  Professor  Johannes  Ficker  mitteilt,  gleichfalls 
mit  dem  Tierbilde  des  Orpheus  verziert  und  mit  derselben  Negativform 
hergestellt  sind  wie  das  Cölner  Exemplar.  Diese  Bruchstücke  werden  im 
Museum  der  Gesellschaft  für  Erhaltung  der  geschichtlichen  Denkmäler  im 
Elsaß  verwahrt.  Ein  anderes  Beispiel  von  Innendekoration  auf  Sigillata 
besitzt  das  Berliner  Antiquarium  gleichfalls  in  einer  flachrunden  Schale  von 


* Heusner,  a.  a.  O.,  S.  7. 

**  De  Waal  in  Krauß’  Realenzyklopädie  der  christlichen  Altertümer,  s.  ,, Orpheus“. 
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i8  Zentimeter  Durchmesser,  deren  Rand  aber  zum  größten  Teil  abge- 
brochen ist.  Das  Bild  im  Inneren  ist,  wie  mir  die  Professoren  Fr.  Winter 
und  E.  Pernice  nachträglich  bestätigten,  fast  unversehrt.  Es  stellt  einen 
Jäger  oder  Gladiator  in  kurzer  Tunika  und  Jagdstiefeln  dar,  der  sich  mit 
der  Rechten  auf  eine  Länze  stützt.  Zu  beiden  Seiten  liegen  zwei  große  von 
Lanzen  durchbohrte  Panther,  deren  Flecken  durch  eingedrückte  Ringelchen 
angedeutet  sind;  einer  von  ihnen  krümmt  im  Todeskampfe  den  Hinterleib 
auf.  Das  Relief  ist  wie  bei  der  Orpheus-Schale  aufgelegt  und  weist  gleichfalls 
auf  späte  Entstehungszeit  hin.  Erworben  wurde  das  Stück  im  Jahre  1875 
aus  der  Sammlung  Komnos  in  Athen,  die  zumeist  Lokalaltertümer  enthielt. 
Der  verstorbene  Direktor  des  Provinzialmuseums  in  Trier,  Felix  Hettner, 
machte  mich  auf  einige  Sigillatateller  des  Museums  in  Speyer  aufmerksam, 
welche  gleichfalls  auf  der  Innenseite,  wenn  auch  nur  ornamental  dekoriert 
seien.  Doch  gehören  diese  Stücke  nicht  in  die  Reihe  der  reliefierten 
Sigillaten,  da  die  Ornamente  nicht  aufgelegt,  sondern  in  Kerbschnitt  vertieft 
sind,  wie  so  viele  andere.*  Zweifellos  sind  aber  in  den  Sammlungen  Italiens 
und  der  Provinzen  des  untergegangenen  Weltreichs  noch  andere  Stücke 
vorhanden,  welche  beweisen,  daß  die  Innendekoration  auf  Sigillaten  weder 
auf  eine  bestimmte  Klasse  von  Gefäßen,  noch  auf  einen  einzigen  Fabriksort 
beschränkt  war.  Durch  die  größere  Beachtung  des  römischen  Kunsthand- 
werks, welches  bereits  der  bloßen  antiquarisch-philologischen  Behandlung 
entwachsen  ist,  dürfte  sich  ihre  Zahl  bald  vermehren. 


EIN  NEUER  BODENSEEDAMPFER**  Sfr  VON 
H.  E.  VON  BERLEPSCH-VALEND AS-PLANEGG- 
MÜNCHEN Sfr 


M Bauen  ist  keine  Zeit  künstlerisch  so  unlogisch 
verfahren,  wie  die  seit  fünfzig  Jahren  verflossene 
und  auch  die  jetzige.  Überall  tritt  das  Prinzip 
des  Vertuschens,  des  Ummantelns,  des  bewuß- 
ten Ausdrückens  von  Unwahrheiten  zu  tage. 
Das  äußere  Kleid  entspricht  nur  in  den  sel- 
tensten Fällen  der  inneren  Struktur,  ein  Zei- 
chen des  Tiefstandes  der  künstlerischen  Arbeit, 
deren  Wertbemessung,  betrachtet  man  daneben 
zum  Beispiel  auch  die  Erscheinungen  des 
,, Kunstmarktes“,  auf  kein  hohes  Kulturniveau 
hinweist.  Da  werden  Resultate  der  künstlerischen  Arbeit  feilgeboten  wie 


* Mitteilungen  des  historischen  Vereines  der  Pfalz,  XX.  T.  III.  21,  a,  6. 

**  Die  ,, Lindau“,  seit  August  d.  J.  dem  Verkehr  übergeben,  wurde  gebaut  von  der  Maschinenfabrik  Maffei 
in  München.  Die  gesamte  nicht  maschinelle  Ausstattung  wurde  hergestellt  nach  Entwürfen  von  H.  E.  v. 
Berlepsch-Valendäs  in  Planegg-München  von  der  Firma  Josef  Rathgeber  in  München  (Möbel,  Wandverklei- 
dungen, dekorative  Metallgußarbeiten,  Maler-  und  Tapezierarbeiten),  die  elektrischen  Beleuchtungskörper  von 
Winhart  & Co.  in  München. 
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H.  E.  V.  Berlepsch-Valendäs  in  Planegg-München,  Der  Speisesaal  auf  dem  neuen  Bodenseedampfer  „Lindau“ 


irgendwelche  andere  Handelsobjekte;  man  hat  „kurante  Artikel“  und  solche, 
die  nur  schwer  an  den  Mann  zu  bringen  sind  (meist  nicht  die  geringwertigeren), 
kurzum  Kunst  ist  Ware,  ausgeboten  an  jeden,  der  sich  die  Anschaffung  leisten 
kann.  Dieser  nicht  sehr  hochstehenden  Anschauung  über  künstlerische  Werte 
entspricht  der  Ausdruck  der  Wahrheit  in  der  Kunst,  vor  allem  in  der  Bau- 
kunst. Auf  vielen  Baustellen,  privaten  sowohl  als  staatlichen,  sieht  man 
schlanke  Eisengerüste  dem  Boden  entwachsen  und  verbunden  werden  in 
weit  gespanntem  Bogen,  Hallen  überdeckend,  Ströme  überspannend.  Dann 
aber,  ja  dann  kommt  das,  was  der  Sache  erst  ein  ,, Ansehen“  verschaffen 
soll,  das  Mäntelchen.  Wär’s  dem  Kern,  was  man  so  sagt,  ,,auf  den  Leib  zu- 
geschnitten“, dann  träfe  die  Sache  kein  Vorwurf,  indes  ist  dies  Mäntelchen, 
das  heißt  zuweilen  ist’s  ein  ganz  respektabler  Mantel,  meist  aus  allen  mög- 
lichen fremden  Stücken  zusammengesetzt:  Eins  von  da,  eins  von  dort,  lauter 
geschickt  oder  ungeschickt  zusammengebaute  ,, Motive“,  von  denen  keines 
im  Garten  des  Baukünstlers  gewachsen  ist.  Das  nennt  man  ,, komponieren“! 
Stolzes  Wort!  Wer  ,, komponiert“,  steht  natürlich,  mit  einem  Fuß  wenigstens, 
auf  dem  Parnaß,  den  heute  allerdings  andere  Wesen  bevölkern  als  ehedem. 
Vielleicht  war  keine  Zeit  so  wirklich  kunstarm  als  diejenige,  wo  Reichtümer 
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und  Besitz,  nicht  aber  wahre  Kultur  die  tonangebenden  Elemente  geworden 
sind.  Nie  hat  das  zweckwidrige  Entleihen  oder  mindestens  das  „Nachempfin- 
den“ von  Stilformen  vergangener  Epochen  in  gleichem  Maße  geblüht  als 
zur  Zeit  der  Entstehung  jener  unheimlichen  Besitzesziffern,  wie  sie  für  die 
letzten  hundert  Jahre  in  immer  gesteigerteren  Verhältnissen  die  Welt  be- 
herrschen: kulturfeindlich,  seelenverderbend.  Genießt  doch  unter  diesem  Ein- 
fluß jede  Kraft,  heiße  sie  wie  sie  wolle,  erst  dann  Ansehen,  wenn  sie  ,, kapi- 
talisierbar“ ist.  Das  wirklich  künstlerische  Element  muß  an  innerlichem 
Werte  sinken,  wird  das  Geschaffene  nach  rein  materiellen  Gesichtspunkten 
bemessen.  Da  nun  nicht  jeder  in  der  Lage  ist,  große  Summen  für  material- 
echte Arbeit  zu  verausgaben,  die  weitaus  meisten  dagegen  es  für  eine 
Schande  halten,  sich  selbst  und  ihre  Umgebung  in  einfachem  Gewände  zu 
zeigen,  so  wird  nach  Ersatzmitteln  gegrififen,  die  nur  dem  Scheine  dienen. 
Das  konstruktive  Element  in  guter  Durchbildung  zu  zeigen,  ist  ein  in  völligem 
Verfall  begriffener  Grundsatz.  Das  sachlich  notwendige  Moment  tritt  zurück 
gegenüber  der  Maskerade. 

Diese  überall  sich  vordrängende  Sucht,  Unwahres  zu  Ehren  zu  bringen, 
beherrscht  den  maßgebendsten  Faktor  des  sozialen  Lebens,  das  Wohnen, 
die  bauliche  Arbeit  in  erster  Linie,  auf  dem  Kontinent  wenigstens.  In  Eng- 
land stehen  die  diesbezüglichen  Ansichten  auf  einem  ungleich  viel  höherem 
Entwicklungspunkte  als  in  Deutschland  beispielsweise.  Diese  Mißstände 
legen  Zeugnis  ab  von  der  Armseligkeit,  innerhalb  deren  sich  die  modernen 
Kulturforderungen  bewegen.  Das  Verständnis  für  die  riesige  Mannigfaltigkeit 
des  Ausdrucks  einer  und  derselben  Funktion,  wie  sie  in  der  Natur  sich  doku- 
mentiert, fängt  erst  an,  wieder  in  seiner  ganzen  Wichtigkeit  verstanden  zu 
werden,  freilich  nicht  überall,  und  manchenorts  am  wenigsten  von  denen,  die 
auf  gesetzgeberischem  Wege  Dinge  zu  regulieren  sich  anschicken,  welche 
in  erster  Linie  Gefühlsangelegenheit  sind.  Auf  mächtigen  Gebieten  indes 
herrscht  in  dieser  Richtung  noch  der  schlimmste  Stillstand  oder  eine,  auf 
niedrigste  Instinkte  gestützte  Abneigung  gegen  alles,  was  raschem  Erträgnis 
hindernd  im  Wege  steht.  Die  sachlich  nicht  zutreffende  Lösung  bekommt, 
um  ihre  Schwächen  zu  decken,  Fanfarenbläser  in  pompösen  Gewändern  zu- 
gesellt. Ihr  Aussehen,  ihr  Aufputz  soll  die  Blöße  decken.  So  pappt  man  vor 
die  riesigen  Bahnhofshallen,  die  dem  modernen  Leben  und  seiner  Entwick- 
lung gelten  sollten,  ein  Sammelsurium  von  Barockfragmenten,  hilft  irgendwo 
mit  einer  Kuppel  nach,  die  ,, Silhouette  macht“  und  im  übrigen  für  das  Wesen 
der  Sache  bedeutungslos  bleibt,  oder  man  probiert’s  mit  Palastmotiven,  die 
sich,  sei’s  gut,  sei’s  schlecht,  ein  Strecken  oder  Zusammenziehen  gefallen 
lassen  müssen. 

In  Nürnberg  hat  man  kürzlich  einen  ,, gotischen“  Bahnhof  abgebrochen 
und  durch  ein  Gebäude  in  den  Stilformen  des  XVIII.  Jahrhunderts  ersetzt, 
die  mit  dem  Eisenbahnwesen  etwa  die  gleichen  Berührungspunkte  haben 
wie  Erwin  von  Steinbachs  oder  irgend  eines  anderen  Meisters  Tätigkeit  mit 
derjenigen  eines  Billettschalterbeamten.  Woher  soll  die  Urteilsfähigkeit  des 
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H.  E.  V.  Berlepsch-Valendäs  in  Planegg-München,  Nische  in  der  Kajüte  I.  Klasse  des  neuen  Bodenseedampfers 

„Lindau“ 

Publikums  kommen,  wenn  ein  und  dasselbe  bauliche  Thema,  des  Gestal- 
tung mit  dem  Zweck  in  engster  Verbindung  stehen  müßte,  bald  in  die 
Zwangsjacke  des  einen  oder  anderen  Stils  gesteckt  wird,  mithin  in  jeder 
X-beliebigen  Behandlungsweise  seine  Lösung  finden  kann!  Was  nützen 
diese  kostspieligen  Stilspeisekarten,  die  man  in  jeder  ihres  früheren  Gewan- 
des entkleideten  modernen  Großstadt  findet!  Sind  sie  nicht  geeignet,  alle 
klaren  Begriffe  auf  den  Kopf  zu  stellen  und  diejenigen,  die  einschlägige  Stu- 
dien treiben,  zu  rückgratlosen  Künstlerexistenzen  zu  machen!  Was  soll  man 
zu  Schöpfungen,  wie  zum  Beispiel  der  großen  Mainzer  Eisenbahnbrücke, 
sagen,  wo  man  die  Zufahrtstore  kurzweg  im  Stil  romanischer  Burganlagen 
behandelte,  dahinter  aber  die  Widerlager  für  die  riesigen  eisernen  Bogen  setzte, 
die  den  Strom  überbrücken.  Statt  von  den  Alten  den  Ausdruck  zweckent- 
sprechender Äußerungsweise  zu  lernen,  stiehlt  man  ihnen  kurzerhand  ein 
Stück  ums  andere  vom  Leib  und  verpflanzt  es  wahllos  dahin,  wo  gerade 
geeignete  Nachfrage  sich  einstellt.  So  werden  eine  Menge  von  Bestrebungen, 
sich  monumental  zu  äußern,  für  vernünftiger  erzogene  Generationen  als  es  die 
heutige  ist,  zu  Erinnerungszeichen  künstlerischen  Unvermögens  herabsinken. 

Daß  der  Zweck  die  Form  bedingt,  ist  auf  einem  anderen  Gebiete  als  dem 
der  Baukunst  zum  vollsten  Ausdruck  gekommen:  auf  dem  des  Maschinen- 
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baues.  Es  gab  ja  Leute,  sie  sind  noch  keineswegs  ausgestorben,  die  davon 
träumten,  man  könne  Dampfmaschinen  auch  mit  Renaissancemotiven  ver- 
sehen, moderne  Geschütze  mit  der  Fülle  von  Ornamenten  ausstatten,  die 
zu  einer  Zeit,  als  die  Schießtechnik  kaum  über  die  einfachsten  Erfordernisse 
hinauskam,  einem  Mechanismus  beigegeben  werden  konnten,  des  furchtbare 
Entwicklungsfähigkeit  als  Zerstörungsinstrument  erst  unsere  Zeit  erkannt 
hat.  Ähnlicher  Mißgriffe  gibt  es  viele;  sie  müssen  belanglos  werden  gegen- 
über der  klaren  Einsicht,  daß  das  Entstehen  der  Form  aufs  engste  mit  dem 
Zweck  verknüpft  sein  muß. 

Auch  da  sind,  wie  in  der  Natur,  der  Grundformen  nur  wenige;  aber  ihre 
Ausbildung,  das  Gegenseitigkeitsverhältnis  und  unendliche  Kombinations- 
möglichkeiten haben  eine  Unsumme  von  eigenartigen  Erscheinungen  dadurch 
zuwege  gebracht,  daß  das  konstruktive  Moment  auch  nicht  in  einem  einzigen 
Punkt  zu  Gunsten  anderer  Erwägungen  in  den  Hintergrund  trat.  Darin 
beruht  der  Eindruck  der  Schönheit,  den  eine  Maschine  machen  kann;  darin 
beruht  anderseits  der  Eindruck  des  Mangelhaften,  den  eine  baukünstlerische 
Leistung  macht,  bei  der  die  konstruktiven  Überlegungen  zurücktreten  gegen- 
über dem  Schwalle  dekorativer  Einzelheiten.  Selbst  bei  manchen  Bauten,  die 
als  ,, modern“  gelten,  trifft  dies  zu;  mit  der  Anwendung  einer  Reihe  von  Zier- 
gliedern allein,  die  in  keinem  Nachschlagebuch  der  Ornamentik  unter  einer 
bestimmten  Stilrubrik  eingetragen  sind,  macht  man  keine  zweckdienliche 
neue  Architektur.  Handelt  es  sich  nun  darum,  bei  Objekten,  deren  ganze 
Existenz  von  einer  Reihe  maschineller  Einrichtungen  abhängt,  auch  die 
künstlerische  Ausgestaltung  ins  Auge  zu  fassen,  so  wäre  ein  Hand  in  Hand 
gehen  des  einen  mit  dem  andern  eigentlich  als  selbstverständlich  vorauszu- 
setzen. Da  kommt  nun  aber  der  Stilbeflissene,  der  sich  ,,auf  Kunstsachen 
versteht“,  und  sagt:  Quod  non!  Wozu  wäre  denn  der  ganze  Formenschatz  von 
sechs  vergangenen  Jahrhunderten  publiziert,  als  daß  man  ihn  ,, komponierend“ 
zu  Rate  zieht.  Also  wird  beschlossen:  Speisekajüte  in  Renaissance,  Damen- 
zimmer selbstverständlicherweise  in  Rokkoko,  Rauchsalon  barock  und  so 
weiter,  alles  aber,  was  nicht  zu  den  Gesellschaftsräumen  gehört,  so  einfach 
und  praktisch  wie  möglich. 

Schreiber  dieser  Zeilen  hatte  in  Hamburg  Gelegenheit,  auf  einem  der 
großen  neuen  Dampfer  im  Tone  höchsten  Lobgesanges  von  einem  „Fach- 
mann“ sagen  zu  hören:  ,,Es  ist  wirklich  famos,  wie  diese  Räume  hergerichtet 
sind,  man  verliert  vollständig  den  Eindruck,  sich  auf  einem  Schiffe  zu 
befinden!“ 

Die  Aufgabe,  einen  Bodenseedampfer  ,,ohne  jedwede  Beeinträchtigung 
der  konstruktiven  Teile“  künstlerisch  auszugestalten,  ist  nun  zwar  kein  Auf- 
trag umfangreicher  Art,  immerhin  aber  bot  er  Gelegenheit,  sich  in  bewußten 
Gegensatz  zu  stellen  jener  großen  Zahl  von  anderen  Dampfern  des  gleichen 
Binnengewässers  gegenüber,  bei  denen  in  Rippen  Verschalung,  in  Stützen- 
ummantelung und  ähnlichen  Dingen  überall  der  Beweis  erbracht  ist,  daß  es 
sich  auch  hier  darum  handelt,  den  eigentlichen  Charakter  der  Sache  möglichst 
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zu  verwischen,  die  Prinzipien  feststehender  Organismen  auch  auf  bewegliche 
Objekte  zu  übertragen.  Warum  aber  die  leicht  gebogenen  Rippen  der  Decken, 
die  Nieten  und  Schraubenköpfe,  die  notwendigen  Stützen  der  mittleren 
Längsrippen  in  ein  Kleid  stecken,  das  gar  nicht  dazu  paßt?  Sie  sind,  ist  ihre 
technische  Ausführung  einwandfrei,  nicht  um  Haaresbreite  weniger  schön 
als  irgendwelche  mit  ihnen  in  Verbindung  gebrachten  Stilgebilde,  wie  Profile, 
Kapitelle  etc.  Schwierig  freilich  ist  die  Geschichte  dann,  wenn,  wie  im  vor- 
liegenden Falle,  die  künstlerische  Mitarbeiterschaft  erst  in  Frage  kommt  zu 
einer  Zeit,  wo  die  konstruktiven  Teile  samt  und  sonders  montiert  sind,  und 
zwar  in  der  Voraussicht,  daß  ein  verhüllendes  Gewand  die  nicht  ganz 
einwandfreien  Stellen  decke.  So  mußte  zum  Beispiel  über  die  Verbindung 
zwischen  eiserner  Stütze  und  Längsrippen  ein  Glied  gelegt  werden,  das  die 
darunter  befindliche,  durchaus  unschöne  Kapitellform  der  Stütze  unsichtbar 
werden  ließ,  dabei  aber  doch  im  Sinne  einer  die  Horizontale  mit  der  Ver- 
tikalen bindenden  Erscheinung  gehalten  war.  Ebenso  mußte  an  der  Wand 
ein  Aufnahmeglied  für  die  Querträger  geschaffen  werden,  die  man  bei  der 
früher  üblichen  Verschalungs weise  auf  Konsolen  aufliegen  ließ,  während  sie 
doch  eigentlich  mehr  im  Sinne  einer  Verspannung  zwischen  Spanten  (Wand- 
rippen) und  Deckbalken  aufzufassen  sind.  Das  Bekleiden  der  sphärisch  ge- 
bogenen Wände  mit  Getäfel,  das  durch  Pilaster  oder  Säulen  geteilt  erscheint, 
kam  selbstverständlicherweise  in  Wegfall.  Eine  solche  Wandgliederung 
widerspricht  dem  Wesen  der  Schiffswand  durchaus,  denn  sie  überträgt  Mo- 
tive, die  allenfalls  bei  der  senkrecht  feststehenden  Mauer  anwendbar  sind, 
fälschlicherweise  auf  gekrümmte  Flächen . 

Die  Wände  werden  also,  wo  nicht  durch  bestimmte  Rücksichten  kon- 
struktiver Art  es  anders  geboten  erschien,  frei  von  allem  überflüssigen  Leis- 
tenwerk gehalten.  Das  gleiche  Prinzip  natürlich  hatte  dann  überall  zu  gelten. 
Dafür  wurde  die  Farbe  als  wesentlicher  Wirkungsfaktor  in  Betracht  gezogen. 
In  dem  großen  Speisesaal  sind  Wände  und  Decke  weiß  mit  sehr  wenig  Gold, 
der  Boden  tief,  leuchtend  rot,  die  Möbel  (Stühle,  Tische,  Sofas,  Büfett  und 
so  weiter)  in  sehr  lichtgelbem  Birnbaumholz  (Intarsien  darauf  graugrün  ge- 
beizte Esche)  ausgeführt,  Beleuchtungskörper  in  matt  grünlichgelbem  Messing, 
die  daneben  liegenden  Damen-  und  Rauchsalons  dagegen  zeigen  (ersterer) 
dunkelblauschwarzen  Boden,  lichtgehaltene  Mahagonimöbel  und  glatte  Ver- 
täfelung in  gleichem  Holz  mit  leichtgetönten  Eschenholzeinlagen,  Wände  in 
cremefarbenem  Linoleumbelag  und  gleichfarbige  Decke.  Die  Möbelbezüge 
sind  in  einem  warm  hellgrauen  Velvet  gehalten,  Beleuchtungskörper  in  hell- 
gelb Glanzmessing.  Der  gegenüberliegende  Rauchsalon  hat  tiefbraun  getön- 
ten Boden,  Möbel  und  Wand  Vertäfelung  (bis  Fensterhöhe)  in  Vogelahorn 
mit  Einlagen  und  Einfassung  in  grauer  Wassereiche,  Linoleum-Wandbe- 
lag in  hell  graugrünem  Anstrich,  Decke  weiß,  Möbelbezüge  in  Grau-Violett. 
Das  Treppenhaus,  das  vom  Deck  zu  diesem  Raume  führt,  sowie  der  Vorplatz, 
auf  den  die  Türen  der  einzelnen  Gelasse  münden,  sind  in  kräftigen  Farben 
gehalten:  dunkel  graublaues  Rahmenwerk  mit  gebrochen  grünen  Füllungen, 
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letztere  mit  aufschabloniertem  Wellenlinienmuster,  in  deren  Mitte  ein  golde- 
nes „L,“  (Lindau)  steht.  Der  Plafond  darüber  sowie  die  Türfüllungen  sind  in 
kräftigem  warmen  Rot  gehalten,  so  daß  den  einzelnen  Räumen  gegenüber 
eine  energische  Kontrastwirkung  sich  geltend  macht. 

Während  auf  den  übrigen  Bodenseedampfern  die  Kajüte  zweiter  Klasse 
bisher  eine  Behandlung  zeigte,  als  wäre  sie  mit  ihrem  imitierten  Eichenholz- 
anstrich für  die  daselbst  untergebrachten  Passagiere  gerade  ,,gut  genug“,  ist 
sie  auf  dem  neuen  Dampfer  in  lichten  Farben,  weiß,  rot,  grün  mit  dezenter 
Anwendung  geometrischer  Ornamente  ausgeführt,  die  Sitzgelegenheiten  und 
Tische  durchweg  in  tiefem  Rot  gestrichen.  Auf  diese  Weise  bekam  das 
Ganze  eine  etwas  menschenwürdigere  Haltung.  Abgesehen  von  einer  Reihe 
einzelner  Details,  so  der  Griffe,  Türschilde,  der  Vorhänge  und  so  weiter 
wurde  auch  in  der  äußeren  Erscheinung  abgegangen  von  der  bisherigen 
Gepflogenheit,  die  bayerischen  Schiffe  der  Hauptsache  nach  mit  einem  etwas 
stumpfen,  graugelben  Anstrich  zu  versehen:  die  Schale  bekam  über  der 
Wasserlinie  einen  schmalen,  roten  Streifen,  alles  übrige  wurde  in  Weiß 
gehalten.  Offenbar  hat  die  von  der  bisher  üblichen  wesentlich  abweichende 
Erscheinung  des  Dampfers  Anklang  gefunden:  die  Generaldirektion  der 
Schweizerischen  Bundesbahnen  läßt  ebenfalls  einen  neuen  Dampfer  bauen, 
dessen  Ausstattung  dem  Künstler  der  ,, Lindau“  übertragen,  eine  wesent- 
liche Abweichung  von  den  übrigen  im  Dienste  stehenden  Schiffen  in  neu- 
zeitlichem Sinne  zeigen  soll. 


AUS  DEM  WIENER  KUNSTLEBEN  h»  VON 
LUDWIG  HEVESI-WIEN  S» 

Künstlerhaus.  Die  Herbstausstellung  der  Künstlergenossenschaft  füllt  das 
ganze  Erdgeschoß  des  Künstlerhauses.  Ein  Teil  des  Stoffes  ist  zu  Kabinetten  ver- 
einigt, in  denen  einzelne  Künstler  Übersichten  ihres  Schaffens  bieten.  Einen  ganzen  Saal 
füllt  Viktor  Scharf  mit  seinen  Porträts,  Interieurs  und  auch  landschaftlichen  Studien.  Wir 
lernen  ihn  eigentlich  erst  jetzt  kennen,  obgleich  wir  seinen  einzelnen  Sendungen  stets  die 
vornehme  Farbenempfindung  und  gute  Pariser  Schule  nachzurühmen  hatten.  Scharf  ist 
1872  in  Wien  geboren  und  hat  nach  zwei  Jahren  München  (bei  dem  älteren  Herterich) 
in  Paris  bei  Whistler  und  Carriere  gearbeitet.  Brügge  und  Holland  wurden  ihm  Studien- 
stationen. Wie  weit  er  gelangt  ist,  zeigt  sein  diesjähriges  großes  Bild:  ,, Bibelleserinnen“, 
Weiber  in  dunklen  Kleidern  und  weißen  Häubchen  in  dämmerigem  Gemach  mit  einem 
ewigen  Licht  an  der  Wand.  Eine  tiefe  Harmonie  ist  mit  geräuschloser  Kunst  bis  zur 
Vollendung  durchgeführt.  Ein  großes  Bild:  ,,Martje“  zeigt  sein  kindliches  Lieblingsmodell 
in  Volendam,  dem  holländischen  Malernest,  naturgroß  in  ländlicher  Stube,  heiterer  har- 
monisiert, aber  doch  im  Grunde  als  ernste  Malerei.  Mit  dem  richtigen  Spuk  von  Licht  und 
Reflexen  gibt  er  sich  weniger  ab,  doch  sind  Anzeichen  vorhanden,  daß  er  dahin  gelangen 
wird.  Vielleicht  auf  der  landschaftlichen  Seite,  für  die  er  Lyrik  genug  besitzt.  Seine  Haupt- 
stärke ist  dermalen  das  Porträt.  An  seiner  französischen  Frau  hat  er  ein  treffliches  Modell, 
das  in  mannigfachen  Ansichten  wiederkehrt.  Aber  auch  zahlreiche  andere  Porträts 
bewähren  seine  eleganten  und  dabei  malerischen  Eigenschaften.  Einzelne  („Der  Geiger“) 
sind  von  starkem,  eigenartigem  Kolorismus.  Ein  Kabinett  hat  Hans  Larwin  mit  seinen 
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scharf  gesehenen  und  gegebenen  Typen  aus  der  Wiener  „Plattenwelt“  und  hübschen  land- 
schaftlichen Seitensprüngen  gefüllt.  Die  Physiologie  des  Strolches  ist  ihm  ein  unversieg- 
liches  Thema,  aber  auch  die  Weinbeißer  unserer  Rebenhügel  schildert  er  mit  spezifischem 
Verständnis  ab.  Pippich  füllt  einen  Raum  mit  Wiener  Ansichten,  die  bei  ihm  eine  hübsche 
moderne  Stimmung  haben.  Eine  Radetzkybrücke  in  feinen  Grauheiten,  ein  Freihaus  mit 
winterlichen  Verfärbungen,  ein  Marktplatz  zu  Salzburg,  wo  er  zum  Teil  in  ungewohnte 
Breite  geht,  und  so  noch  anderes  ist  sehr  bemerkenswert.  Ferner  entrollt  Zetsche  seine 
liebenswürdige  Vedutenkunst,  in  der  so  viel  Kleinwelt  mit  unausrottbarem  Behagen  vor- 
getragen ist.  Das  sind  die  geborenen  Weihnachtsgeschenke.  G.  v.  Kempf  bringt  ein  Zimmer 
voll  Radiertes  und  Aquarelliertes,  das  immer  seine  Pointe  hat.  An  einer  langen  Wand  ent- 
faltet W.  Rudinoff,  ein  erdumsegelnder  Radierer,  Farbenstecher,  Monotypist  u.  s.  w.,  seine 
vielfältigen  Künste.  Er  ist  ein  Meister  vieler  Manieren,  der  bald  gesammelt  werden  wird ; 
man  sollte  lieber  heute  als  morgen  beginnen.  Und  die  jungen  Künstler  Baschny,  W.  V. 
Krauß  und  v.  Prosch  haben  sich  in  einem  Stübchen  zusammengetan,  wo  sie  schon 
mancherlei  können;  Baschny  hauptsächlich  als  Porträtist,  Krauß  unter  anderen  als  Urheber 
eines  weißen  Bulldogs,  der  förmlich  auf  den  Beschauer  losgeht.  Unter  den  übrigen  Aus- 
stellern stehen  die  Porträtmaler  voran.  Adams  (fünf  Kinder  auf  einem  Bilde),  Pochwalsky, 
Ferraris  (,, Carmen  Sylva“,  ganze  Figur,  in  Schwarz),  Veith,  Schiff,  Schattenstein 
(,, Chauffeuse“)  u.  a.  Unter  den  Landschaftern  Darnaut,  Hugo  Löffler  (,, Opferung“,  Böcklin- 
scher  Einschlag),  Kasparides  (Melk,  Herbst),  Tomec,  Quittner  (Pariser  Modernität),  Beck 
(Schnee)  u.  a.  Die  Plastik  ist  spärlich.  Ein  französischer  Künstler,  Lucien  Gaillard,  hat 
schöne  Schmucksachen  im  Stil  der  Schmetterlinge,  Blütenzweige  und  farbigen  Edelsteine. 

Sezession.  Die  erste  Ausstellung  des  vereinigt  gebliebenen  Teiles  der  Vereinigung 
erweckt  mit  Recht  lebhaften  Anteil.  Sie  ist  durchaus  der  religiösen  Kunst  unserer 
Zeit  gewidmet,  weckt  also  den  Gedankenaustausch  über  eine  brennende  Kunstfrage.  Die 
Modernisierung  des  Kirchenbaues,  die  nun  in  allen  Kunstländern  angebahnt  ist,  bricht  eine 
Bresche  in  den  Wall  von  Vorurteilen,  der  dieses  Thema  umgibt.  Natürlich  war  die 
Sezession  nicht  stark  genug,  das  ganze  Gebiet  in  ihr  Licht  zu  rücken,  aber  sie  hat  inter- 
essante Beispiele  gesammelt  und  einige  Stationen  des  Weges  zugänglich  gemacht.  Be- 
sonders dankenswert  ist  die  große  Novität  für  Wien,  nämlich  die  Vorführung  der  Beuroner 
Klosterkunst , die  zum  ersten  Mal  auf  einer  Ausstellung  erscheint.  Pater  Notker  (Langen- 
steiner)  hat  auf  einem  Vortragsabend  der  Leo-Gesellschaft  anziehend  erzählt,  wie  diese 
Kunst  entstand.  In  den  Fünfzigerjahren  zogen  drei  Brüder  Wolter  von  Bonn  nach  Rom 
und  traten  zu  San  Paolo  fuori  in  den  Orden  ein.  Sie  hießen  nun  Maurus,  Placidus  und 
Hildebrand.  Hildebrand  starb,  die  anderen  beiden  kehrten  mit  dem  Segen  Papst  Pius  IX. 
heim  und  erhielten  von  der  verwitweten  Fürstin  Katharina  von  Hohenzollern-Sigmaringen 
das  alte  aufgehobene  Augustinerkloster  Beuron  im  Donautal,  dessen  Quasi-Ruine  sie 
angekauft  hatte.  Ihrer  Unterstützung  verdankte  Beuron  seine  Neugeburt  zur  Erzabtei  der 
Benediktiner.  Da  die  kranke  Fürstin  durch  den  Maurussegen  geheilt  worden,  erbaute  sie 
1869  daselbst  dem  h.  Maurus  eine  Kapelle. 

Ihr  Künstler  war  der  Pater  Desiderius  Lenz,  seine  malerischen  Helfer  die  Freunde 
Gabriel  Wüger  aus  Konstanz  und  Lukas  Steiner  aus  Schwyz.  Lenz  war  1832  im  Hohen- 
zollernschen  geboren  und  lebt  noch  jetzt  als  yajähriger  Greis  mit  eisgrauem  Bart  im  Kloster 
zu  Monte  Cassino,  dessen  Bilder-,  Mosaik-  und  Reliefschmuck  in  den  sieben  bis  acht 
Kapellen  der  Torretta  und  in  der  Grabkapelle  ,,Soccorpo“  von  ihm  herrühren.  Er  war  in 
München  gebildet,  lange  Zeit  Professor  an  der  Kunstschule  zu  Nürnberg  und  lebte  dann  in 
Florenz  und  Rom.  1868  nach  Beuron  berufen,  stiftete  er  jene  Klosterkunst,  die  sich  auf 
altklassischen  Grundsätzen  und  Mustern  aufbaut  und  auf  diesem  Wege  den  Ausdruck  für 
das  religiöse  Gefühl  unserer  Zeit  sucht.  Die  Schule  hat  jetzt  gegen  20  Mitglieder  und  hat 
schon  manches  schöne  kirchliche  Werk  geschaffen,  auch  in  Österreich  (Zyklus  Mariä  in 
Emaus,  Malereien  in  St.  Gabriel  zu  Prag,  anderes  in  Seckau,  Teplitz).  Ihr  Kunstprinzip  geht 
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auf  Stil.  „Ruhe,  Majestät,  Kraft,  Ernst,  Schönheit  im  Wesen,  nicht  im  Beiwerk“,  sagte 
Pater  Notker.  Merkwürdig  genug  nehmen  sich  diese  Arbeiten  in  der  Sezession  aus, 
obgleich,  wie  uns  Pater  Wilibrord  verriet,  Lenz  selbst  sagt,  sie  wären  die  ersten  Sezes- 
sionisten  gewesen.  Das  meiste,  was  ausgestellt  ist,  geht  auf  Pater  Desiderius  selbst  zurück. 
Er  war  unerschöpflich  an  Motiven  und  Eingebungen.  Eine  große  Anzahl  Studien  zeigt, 
mit  welchem  Fleiß  er  an  der  Durcharbeitung  seiner  Themen  (etwa  einer  Pieta)  sich  mühte. 
Dabei  waren  ihm  alle  Künste  recht;  er  baute,  bosselte,  mosaizierte  und  malte,  wenn  auch 
der  eigentliche  Freskant  der  Schule  Jakob  Wüger  war.  Wenn  wir  heute  diese  Arbeiten 
betrachten,  dürfen  wir  übrigens  nicht  vergessen,  daß  sie  vor  30  bis  35  Jahren  entstanden 
sind,  als  alle  Welt  noch,  wenn  man  so  sagen  darf,  tief  im  Oberflächlichen  des  gangbaren 
Realismus  stak,  die  kirchliche  Kunst  aber  ratlos  die  fabriksmäßigen  Fadaisen  der  Epigonik 
kopierte.  Beuron  war  also  eine  stilistische  Tat  und  man  muß  nur  hoffen,  daß  es  auch  die 
Fortschritte  der  Stilistik  aufnimmt,  wie  man  sie  ja  bei  Maurice  Denis  (übrigens  einem 
Freunde  des  Pater  Wilibrord)  und  anderen  Neumeistern  wahrnimmt.  Auch  in  der  jetzigen 
strengen  Gebundenheit,  mit  den  Anklängen  an  ägyptische,  assyrische,  überhaupt  archaische 
Weise,  wirken  diese  Arbeiten  als  Ausdruck  eines  tiefen,  geistigen  Lebens,  einer  religiösen 
Verinnerlichung,  die  ihre  eigene  Sprache  spricht.  Übrigens  soll  demnächst  eine  Schrift 
von  P.  Ansgard  Pöllmann  in  Beuron  erscheinen,  die  sich  mit  diesen  Strebungen  beschäftigt. 

Der  Wiener  Anteil  an  der  Ausstellung  ist  ganz  beträchtlich.  Fast  alle  stärkeren  Talente 
des  Hauses  haben  sich  in  den  Dienst  der  seltenen  Aufgabe  gestellt,  Ferdinand  Andri  und 
Architekt  Plecnik  voran.  Sie  haben  eine  Art  aufgerollter  Taufkapelle  geschaffen,  mit 
freskoartigen  Malereien  von  Engelhart,  Jettmar,  König,  Lenz,  Karl  Müller  und  Andri. 
Nicht  allen  liegen  ja  diese  Dinge,  aber  sie  waren  sämtlich  mit  aller  Kraft  dabei.  In  der 
Mitte  ist  ein  überraschend  gutes  Glasfenster  von  Ederer,  bei  Geyling  ausgeführt,  und  vor 
diesem  steht  ein  interessant  aufgestuftes  Taufbecken  mit  einer  Halbfigur  des  Täufers  aus 
vergoldetem  Holz,  das  Ganze  eine  Vollprobe  Andrischen  Talents.  Ein  anderes  Hauptstück 
der  Ausstellung  sind  die  herrlichen  Glasmalereien  Johann  v.  Mehoffers  (Krakau)  für  die 
Kathedrale  von  Fribourg  (Schweiz).  Überreich  an  Formen  und  überstark  an  Farbe, 
möchte  man  sagen,  wenn  man  nicht  völlig  von  ihnen  erobert  wäre.  Unter  den  berühmten 
auswärtigen  Gästen  sieht  man  Ashbee,  Besnard  (die  Kartons  für  die  Spitalkirche  in 
Berck-sur-Mer),  Maurice  Denis  (drei  Bilder),  Gauguin,  Stuck,  Uhde,  Gebhardt,  Corinth. 
In  dieser  Nachbarschaft  hält  sich  Krämer  vortrefflich.  Schließlich  hat  die  ,, Deutsche 
Gesellschaft  für  christliche  Kunst“  eine  große  Sammlung  ihrer  Kunstwerke  hereingeschickt, 
die  aber  nur  zum  geringsten  Teile  dem  kritischen  Auge  von  heute  standhalten. 

LBERTINA.  In  der  Albertina  sieht  man  jetzt,  von  Kustos  Dr.  Meder  sorglich  aus- 


X gelesen  und  zusammengefaßt,  auch  künstlerisch  adjustiert,  über  zweihundert  Blatt 
Zeichnungen,  Aquarelle  und  so  fort  ausgestellt,  meist  Karikaturen  jenes  Jung-Wien,  aus 
dem  sich  die  Sezession  und  der  Hagenbund  herausgesondert  haben.  En  bloc  hieß  dieser 
Nachwuchs  von  vor  zehn  Jahren  die  Hagengeseilschaft.  Nicht  weil  Hagen  den  Drachen- 
töter tötete,  sondern  weil  der  Gastwirt  beim  ,, blauen  Freihaus“  in  der  Gumpendorfer- 
straße  Hagen  hieß.  In  diesem  Lokal  wurde  nämlich  der  Stoff  verzapft,  unter  dessen 
erleuchtendem  Einfluß  die  Maljünglinge  dann  im  nahen  ,,Cafe  Sperl“  sich  auf  den  blanken 
Marmortischen  mit  Stift  und  Pinsel  austobten.  An  Stelle  dieser  systematischen  Tisch- 
beklecksung,  die  eine  Menge  Stegreiftalent  auslöste,  entstanden  die  Albums  der  Hagen- 
gesellschaft,  in  denen  die  unausrottbare  Juxlaune  der  vom  Schicksale  zu  einstweiligem 
Trübsalblasen  Angehaltenen  — sie  hatten  nämlich  alle  zusammen  nichts  zu  tun  — sich  in 
praktischerer,  weil  durch  keinen  Kellnerschwamm  wegwaschbarer  Weise  betätigte.  Ein 
Gedicht  Ernst  Stöhrs,  der  diese  Albumpolitik  anregte,  mit  einer  Zeichnung  Rudolf  Bachers, 
worin  die  ganze  Tischzeichnerclique  dargestellt  ist,  zierte  das  erste  Blatt  des  ersten 
Folianten.  Von  der  Hagengeseilschaft,  der  auch  Nichtkünstler  angehörten,  spalteten  sich 
dann  Teile  ab.  Eine  Gruppe  Verschwörer  braute  in  der  ,, weißen  Rose“  bei  den  Paulanern 
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das,  was  alsbald  Sezession  heißen  sollte.  Auch  Hörmann  war  noch  unter  ihnen;  sein 
dozierender  Zeigefinger  kommt  auf  den  Blättern  des  Albums  oft  genug  vor.  In  der  Hagen- 
gesellschaft  selbst  aber  bildete  sich  ein  festerer  Kern,  der  sich  Hagenbund  nannte  und 
unter  diesem  Namen  schon  im  Künstlerhaus  ausstellte.  Er  hat  sich  dann  bekanntlich  sein 
eigenes  Nest  gebaut.  Das  Album  aber  füllte  sich  nachgerade  und  ein  zweites,  drittes 
wurde  notwendig.  Es  entstand  ein  lustiges  Archiv,  ein  karikierter  Vasari  von  Neu -Wien. 
Die  jungen  Leute  sprudelten  von  Ulk,  in  allen  Techniken  der  Akademie  und  Nichtakademie. 
Jedermann  war  jedermanns  Zielscheibe  und  je  ernster  sie  sich  und  die  Kunst  nahmen, 
desto  grotesker  fielen  die  Parodien  aus.  In  den  Cabarets  des  Pariser  Montmartre  ging  es 
auch  so  zu,  als  die  Steinlen,  Forain  und  Signore  Tuttiquanti  auftauchten.  Nun  aber,  da  die 
Jahre  geschwunden  sind  und  die  lockeren  Zeisige  ihre  Schicksale  mehr  oder  wenig  erfüllt 
haben,  ist  dieser  ganze  Bilderschatz  im  Widmungswege  der  Albertina  zugefallen.  An  die 
1200  Blatt  werden  es  wohl  sein  und  schon  die  erste  ausgestellte  Serie  hat  beim  Publikum 
großen  Anklang  gefunden.  Man  sieht  da  in  der  Tat  eine  Menge  Sachen,  die  das  Zwerch- 
fell freuen.  So  die  ,,  Ahnengalerie“  von  Roller  und  König,  in  allen  Stilen,  vom  byzantinischen 
Mosaik  bis  zum  übermorgigen  Plakat.  Dann  die  Serie  von  Bacher,  dessen  selbsterfundene 
Urwelttiere  und  Vogelkarikaturen  eine  köstliche  Spezialität  bilden.  Friedrich  König  ver- 
hext die  Zeitgenossen  ins  Märchenhafte,  zum  Beispiel  in  einer  Geisterstunde  der  Hagen- 
gesellschaft.  Aber  er  nimmt  sich  auch  den  Kollegen  Böhm  ,,zu  leihen“,  um  mit  ihm  selb- 
ander eine  Karriere  in  zahlreichen  tollen  Episoden  zu  machen.  Hampel,  Engelhart,  Konopa, 
Krämer,  Pippich,  Tomec,  Nowak,  Liebenwein,  Karl  Müller,  Sigmundt,  Stolba  und  andere 
bringen  ihre  humoristischen  Humore  heran.  Andere  figurieren  mehr  als  Opfer,  zum  Bei- 
spiel Kasparides,  der  mit  seinem  Streben  ins  Gravitätische  Stoff  für  ungezählte  Zerrbilder 
liefert.  Auch  der  Mühe  eines  Kataloges  hat  Dr.  Meder  sich  unterzogen,  wobei  es  sich 
freilich  herausstellte,  daß  von  vielen  Blättern  der  Urheber  schon  heute  nicht  zu  ermitteln 
ist.  Und  da  plagen  sich  die  Gelehrten  und  ,, bestimmen“  unbestimmte  Bilder  aus  längst 
verschimmelten  Jahrhunderten,  wobei  dann  sogar  hypothetische  ,,Amico  di  Sandro“  und 
dergleichen  zu  stände  kommen. 

Mozartbrunnen.  Am  S.  Oktober  wurde  auf  dem  Mozartplatz  (Wieden)  der 
Mozart-Brunnen,  Figuren  von  Karl  Wollek,  Architektur  von  Otto  Schönthal,  enthüllt. 
Der  Platz,  wie  er  jetzt  ist,  taugt  dem  Brunnenwerk  recht  gut.  Er  ist  ein  nicht  zu  großes 
Quadrat,  an  einer  Straßenkreuzung,  mit  älteren,  bloß  zwei- und  dreistöckigen  Häusern.  Sollten 
diese  einst,  wie  ja  zu  fürchten  steht,  im  landläufigen  Verzinsungsstil  auf  das  Doppelte  er- 
höht und  mit  den  obligaten  Zementgeschwülsten  verkröpft  und  überbuckelt  werden,  dann 
wird  allerdings  der  zierliche  Brunnen  ins  Gedränge  geraten.  Wolleks  Bronzegruppe  zeigt 
Tamino,  auf  der  Zauberflöte  spielend,  und  an  ihn  geschmiegt  Pamina,  wie  sie  die  drohenden 
Gewässer  durchschreiten.  Unter  ihnen  öffnet  sich  eine  Reihe  Fischmäuler  und  sprudelt 
das  Wasser  in  das  halbkreisförmige  Wasserbecken.  Dieses  ist  an  der  Bogensehne  durch 
eine  Mauer  begrenzt,  deren  obere  Linie  links  eine  niedrigere  Stufe  bildet.  Auf  dieser  steht 
die  Gruppe.  Ringsum  an  und  auf  der  Mauer,  sieht  man  zwischen  Seetang  amphibische  und 
polypenhafte  Mißgestalten,  die  Ungeheuer  der  Tiefe,  die  der  Klang  der  Flöte  bezaubert. 
Wolleks  Gruppe  ist  schon  in  der  letzten  Frühjahrsausstellung  des  Künstlerhauses  er- 
schienen und  hat  dort  viel  Beifall  gefunden.  Die  schlanke  Anmut  der  beiden  jugendlichen 
Menschenkinder,  der  langlinige  Fluß  der  schmiegsamen  Umrisse  und  des  weiblichen 
Gewandes,  dann  die  weithin  wirkende  Gebärde  des  mit  der  Flöte  ausgestreckten  Armes 
bilden  auch  in  der  hellen  Freiluft  einen  hübschen  plastischen  Zusammenklang.  Immerhin 
vermißt  man  auch  hier  das  eigentliche  stilistische  Moment,  dessen  gerade  ein  zur  Hälfte 
architektonisches  Werk  heutzutage  nicht  entraten  kann.  Alles  Lob  gebührt  dem  baulichen 
Teil  des  Brunnens,  der  in  Sandstein  ausgeführt  ist  und  nirgends  von  überschüssigem  Bei- 
werk belästigt  wird.  Die  Formen  sind  durchaus  modern,  ohne  ein  grausames  Spiel  daraus 
zu  machen.  Der  dekorative  Zweck  ist  vollkommen  erreicht. 
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CANON-DENKMAL.  Am  27.  Oktober  wurde  unter  entsprechender  Feierlichkeit 
das  Denkmal  Hans  Canons,  von  Rudolf  Weyr,  enthüllt.  Wieder  eines  in  der  Reihe 
jener  Künstlerdenkmäler,  zu  denen  das  Schindler-Denkmal  den  Anstoß  gegeben  hat.  An 
der  Spitze  des  Komitees  stand  Exzellenz  Graf  Hans  Wilczek  d.  Ä.,  bekanntlich  zu  Canons 
Lebzeiten  dessen  hochherziger  Förderer.  Das  Denkmal  steht  in  jener  Stadtparkecke,  die 
der  verlängerten  Johannesgasse  zugewendet  ist,  und  zwar  in  einer  Einbuchtung  des 
hohen  Eisengitters,  so  daß  es  von  der  Straße  aus  zu  sehen  ist.  Auf  hellem  Steinsockel, 
der  vorne  bloß  den  Namen  ,, Canon“  trägt,  steht  die  lebenstreue  Figur  des  Künstlers  in  dem 
Kostüm,  in  dem  man  ihn  so  viele  Jahre  gesehen:  Pluderhosen,  Gürtel,  hohe  Schaftstiefel. 
Die  rechte  Hand  ist  leicht  in  den  Gürtel  eingehängt,  die  linke  in  die  Hosentasche.  Es  ist 
eine  Porträtfigur  von  jenem  bürgerlichen  Realismus  der  Siebzigerjahre,  der  heute  nicht 
mehr  als  denkmalmäßig  angesehen  wird.  Wir  sind  durch  Meunier,  Rodin,  Bartholome, 
Klinger,  auch  Metzner  und  Hugo  Lederer  so  nachdrücklich  auf  den  Stil  hingewiesen,  daß  die 
frühere  Art  uns  nicht  mehr  sonderlich  anregt.  In  weiteren  Kreisen  des  Publikums  findet 
das  Denkmal  eben  wegen  seiner  Genreeigenschaften  Beifall.  Immerhin  hätte  auch  innerhalb 
dieser  Grenzen  Weyr  den  derben  Kraftmenschen,  der  ja  Canon  war,  durch  charakte- 
ristische Gebärde,  aber  auch  in  der  plastischen  Durchführung  deutlicher  kennzeichnen 
sollen.  Das  Veredlungsverfahren  hat  das  Modell  um  seine  innere  Ähnlichkeit  gebracht. 

GORDON  CRAIG.  In  der  Galerie  Miethke  sah  man  kürzlich  eine  interessante  Aus- 
stellung von  kostümlichen  und  szenischen  Entwürfen  Edward  Gordon  Craigs.  Er  ist 
der  Sohn  der  berühmten  englischen  Schauspielerin  Ellen  Terry  (1872  geboren)  und  eines 
sehr  für  Szenenkunst  interessierten  Architekten.  Er  war  anfangs  Schauspieler  an  Henry 
Irvings  Theater,  fühlte  sich  aber  durch  die  im  Elternhause  verkehrenden  Präraffaeliten  und 
ihre  Deszendenten  zu  etwas  anderem  angeregt.  Er  lernte  irgendwie  zeichnen  und  klecksen 
und  notierte  seine  szenischen  Träume,  bis  er  richtig  dazukam,  Opern,  Pantomimen, 
Shakespeare  und  sogar  Ibsen,  schließlich  in  Berlin,  wohin  er  1900  berufen  wurde,  Hof- 
mannsthal (,, Elektra“  und  „Befreites  Venedig“)  zu  szenieren.  Er  ist  ohne  Zweifel  ein  her- 
vorragendes Regietalent;  vielleicht  könnte  man  sagen,  ein  Szeneriegenie,  in  dem  auch  ein 
origineller  Kostümschneider  steckt.  Seine  Theaterstellung  in  Berlin  dauerte  leider  nicht 
lange  genug,  um  volle  Früchte  zu  reifen,  sein  autokratisches  Wesen  paßte  nicht  zu  seinem 
Direktor.  Er  hat  seine  besonderen  Ideen  von  besonderen  Bühnenmöglichkeiten.  Von  einer 
Bühne,  wie  sie  ein  Allregisseur  träumt,  der  sogar  den  Dichter  nur  als  seinen,  aufs  Stich- 
wort einspringenden  Mitarbeiter  gelten  läßt;  ganz  wie  den  Schneider,  Musiker  und  Lam- 
pisten.  Er  arbeitet  auf  eine  Bühne  hin,  die  ein  Bühnenwerk  mit  allen  Arten  von  Stimmungs- 
mitteln im  Regiewege  zu  stände  bringen  soll.  Vom  Raum,  von  der  Farbe  und  von  der  Be- 
wegung aus.  Farbige,  bewegte  Raumdichtungen  also,  in  denen  allenfalls  auch  das  Ohr  nach 
Bedarf  beschäftigt  wird.  Der  Sinn  des  Ganzen  wäre  Stimmung,  in  einer  spezifischen  Weise 
hervorgerufen,  freilich  aber  von  der  Gefahr  bedroht,  in  eine  neuartige  Stimmungs- 
Meiningerei  auszulaufen.  Möglich  ist  ja  die  Sache,  aber  sie  kann  nur  etwas  Einmaliges 
bleiben,  das  von  der  Person  des  Erfinders  abhängt  und  mit  ihr,  oder  wenn  ihr  nichts 
mehr  einfällt,  verschwinden  muß.  Gesamtkunstwerk  eines  eigentümlich  organisierten  Regie- 
künstlers. Gordon  Craig  arbeitet  jetzt  an  einem  großen  Werk  über  dieses  neue  Theater. 
Ein  Vorläufer  ist  in  Gestalt  eines  Büchleins  bereits  erschienen,  dessen  kühne  Grundsätze 
dringend  nach  beweisenden  Tatsachen  schreien.  Hoffentlich  wird  dem  jungen  Kämpfer 
noch  Gelegenheit  zu  solchen  Taten.  Seine  Ausstellung,  natürlich  schwach  besucht,  war 
jedenfalls  sehenswert.  Ein  ringender  Eigenmann  ist  stets  ein  Anblick,  den  man  nicht  ver- 
säumen sollte. 

Borissoff.  Im  Künstlerhause  sah  man  im  Herbst  eine  anziehende  Ausstellung 
von  Bildern  aus  den  nördlichen  Polargegenden,  von  Alexander  Sergejewitsch  Borissoff. 
Ein  Bauernsohn,  1866  im  nordrussischen  Gouvernement  Wologda  geboren,  half  er  im 


6i7 


Solowecki-Kloster  am  Weißen  Meer  Heiligenbilder  malen.  Dort  sah  ihn  Großfürst  Wladimir 
und  brachte  ihn  an  die  Petersburger  Akademie.  Er  verlegte  dann  seinen  Schwerpunkt  nach 
Nowaja  Semlja,  wo  er  in  selbstgezimmerter  Blockhütte  hauste  und  das  Karische  Meer  auf 
selbstgebauter  Yacht  befuhr.  Der  Zar,  dem  ihn  Witte  empfohlen  hatte,  trug  die  Kosten; 
ein  ,,Kap  Witte“  auf  den  Landkarten  ist  der  Dank  Borissoffs.  In  Wien  sind  wir  durch 
seine  Polarbilder  an  die  Julius  von  Payerschen  erinnert,  die  von  Adolf  Obermüllner  so 
appetitlich  und  ateliersauber  ausgeführt  waren.  Seitdem  sind  mehr  als  dreißig  Jahre  ver- 
flossen und  Polarbilder  sehen  jetzt  ganz  anders  aus.  Der  Pariser  Impressionismus  drückt 
ihnen  seinen  Stempel  auf.  Wie  Claude  Monet  seinen  berühmten  Heuschober  oder  die 
Kathedrale  von  Rouen,  studierte  Borissoff  seine  Samojedenhütten  bei  den  verschiedensten 
Beleuchtungen  und  zu  allerlei  Jahres-  und  Tageszeiten,  was  immer  eine  koloristische 
Novität  daraus  macht.  An  Exotik  fehlt  es  natürlich  nicht.  Alle  Launen  des  Eises  und  alle 
Lichter  der  Mitternachtssonne  spielen  drein,  um  die  Szenerien  mehr  oder  weniger  ins 
Unwahrscheinliche  zu  rücken.  Im  Museum  Alexander  III.  zu  Petersburg  hängen  eine  An- 
zahl großer  Bilder,  die  diese  Natur  zusammenfassend  wiedergeben.  Auf  die  Reise  hat 
Borissoff  nur  kleinere  geschickt,  unter  denen  die  Studien  wegen  ihrer  Unmittelbarkeit  am 
meisten  interessierten.  Es  ist  ,, Kodak“  darin,  und  auch  das  hat  seinen  Wert. 


KLEINE  NACHRICHTEN  b» 

Berliner  kunstchronik.  Der  Meinungskampf,  der  sich  um  die  Ver- 
öffentlichungen Meier-Gräfes  erhoben,  die  Fehde,  bei  der  auf  der  einen  Seite  für 
Liebermann  und  den  französischen  Impressionismus  gestritten  und  Böcklin  entthront,  auf 
der  anderen  Seite  von  Thode  in  Heidelberg  gerade  an  Böcklin  und  Thoma  die  Mahnung 
,, Ehret  eure  deutschen  Meister“  erhärtet  wird,  dieser  Meinungskampf  findet  Spieglung  und 
Illustration  in  den  gegenwärtigen  Ausstellungen.  Schulte  feiert  Böcklin,  der  neuerstandene 
Salon  Gurlitt  zeigt  eine  reiche  Thoma-Folge  und  in  den  Cassirerschen  Räumen  öffnet 
sich  Claude  Monets  Reich. 

In  diesen  so  verschiedenen  künstlerischen  Klimaten  zu  wandeln,  ist  anregender  und 
aufschlußreicher  als  jene  Polemiken  zu  verfolgen.  Man  lernt  unter  diesen  Bildern,  jedes 
Temperament  nach  seinem  eigenen  Maßstab  messen  und  nicht  nach  der  Tabulatur 
einer  Partei.  ,, Niemand  soll  von  einer  Gerichtsbarkeit  belangt  werden,  unter  die  er  nicht 
gehört“,  sagte  August  Wilhelm  Schlegel  von  solch  befangenen  künstlerischen  Kanonikern. 

Zu  revidieren  wird  es  immer  geben  und  Böcklin  wird  sich  viel  mehr  als  Thoma 
nach  der  hochgespannten  Schwärmerei  der  letzten  Jahre  eine  ruhige  prüfende  Betrachtung 
gefallen  lassen  müssen.  Seine  phantasievoll  erschaffende,  naturbelebende,  mit  Gesichten 
voll  Leibhaftigkeit  gesegnete  Persönlichkeit  bleibt  dabei  doch  bestehen. 

Die  Schultesche  Gedächtnisausstellung,  die  voll  Stimmung  inszeniert  ward,  bietet 
nun  freilich  aus  des  Meisters  Werk  Manches  zweiten  und  mittleren  Ranges.  Die  imposante 
Wirkung  jener  früheren  großen  Akademieausstellung  konnte  nicht  erreicht  werden. 

Es  ist  hier  mehr  historisch-geschichtliche  Übersicht  gegeben,  Proben  des  Schaffens 
von  1864  bis  1888.  Dabei  viel  Varianten  von  Motiven,  die  in  reicherer  und  glücklicherer 
Ausführung  existieren  und  hier  mehr  zu  kunstphilologischen  Studien  veranlassen  als 
künstlerisch  unmittelbar  wirken. 

So  gewinnen  ein  neues  Interesse  die  ,, Geburt  der  Venus“  und  der  ,,Liebesfrühling“ 
dadurch,  weil  man  sie  jetzt  in  Zusammenhang  mit  den  Schickschen  Aufzeichnungen 
betrachten  kann.  Die  frühsten  Bilder  dieser  Folge  sind  Aquarelle  aus  dem  Sommer  1864; 
Bildentwürfe  waren  es,  die  einem  Baseler  Kunstfreund  zur  Auswahl  gesendet  wurden. 
Bei  Schick  kann  man  lesen,  welche  Umarbeitungen  mit  ihnen  vorgenommen  wurden;  aus 
einem  Entwurf,  den  wir  hier  sehen,  ist  dann  das  Petrarca-Bild  des  Baseler  Museums  hervor- 
gegangen. Aufschlußreiche  Betrachtungen  zur  Genesis  und  zur  Entwicklungsgeschichte 
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der  Bilder  dieser  Serie  gibt  das  Eingangswort  des  Katalogs  von  Professor  H.  A.  Schmidt. 
Er  zeigt,  wie  der  „Liebesfrühling“  eine  Umgestaltung  der  frühen  Komposition  der  „Götter 
Griechenlands“  ist.  Die  ,, Römische  Villa“,  in  Florenz  1875  bis  1880  entstanden,  ist  die 
letzte  Fassung  eines  Motivs,  das  zuerst  auf  der  ,, Flucht  nach  Ägypten“  (im  Sarasinschen 
Gartenhaus  zu  Basel)  und  später  in  einem  Staffeleibild  der  Schack-Galerie  begegnet.  Aus 
den  Münchener  Jahren  1871  bis  1874  sind  die  ,, Euterpe  mit  der  Hirschkuh“  und  die  Skizze 
,, Frühlingsstimmung“.  Dann  folgen  als  Zeichen  des  Stils  der  Florentiner  Zeit  die  ,, Villa  am 
Meer“,  ,, Diana  am  Quell“,  „Panidylle“,  „Flötende  Nymphe“,  „Hochzeitsreise“,  „Prome- 
theus“. Die  Züricher  Zeit  vertreten  die  ,, Heimkehr“  und  ,,Sieh,  es  lacht  die  Au“.  „Hoch- 
zeitsreise“ und  ,, Prometheus“  sind  beide  weniger  bekannte  Varianten.  Das  erste  Bild  stellt 
eine  frühere,  der  ,, Prometheus“  die  späteste  Fassung  dar.  Dieser  ,, Prometheus“  ist  wesent- 
lich matter  in  der  Konzeption  als  die  Ausgestaltung  des  gleichen  Motivs,  die  damals  in  der 
umfassenden  Akademieausstellung  zu  sehen  war.  Da  erkannte  man  die  künstlerische  Absicht 
reiner.  Böcklin  malte  wild  sich  ballendes  Riesengewölk  auf  dem  gewaltigen  Rücken 
starrenden  Gebirgs,  das  in  den  Himmel  zu  wachsen  scheint.  Gigantischen  Gliedern  gleichen 
die  Wolkenbildungen.  Böcklin  schuf  hier  mit  seinen  hellsichtigen  Natursinnen  wesensgleich 
der  mythenbildenden  Phantasie  der  Völker,  die  aus  den  Phänomenen  der  Umwelt  sich 
Sagen  und  Gestalten  erzeugte.  Solch  elementargeistigen  Zug  hat  diese  spätere  Fassung 
nicht,  sie  gibt  nur  eine  etwa  konventionelle  Wasserfall-Landschaft  mit  der  Wolke  auf  dem 
Berg,  aus  der  sich  der  Menschenleib  erraten  läßt. 

Wo  es  aber  Böcklin  gelang,  seinen  Visionen  vollerfüllenden  Ausdruck  zu  geben, 
Naturerscheinungen  in  ganz  eigenen  originellen  Gestalten,  Gestalten  einer  naturalistischen 
Mythologie  verwandelnd,  steigernd  zur  Darstellung  zu  bringen,  da  wird  er  uns  nicht 
altern.  Und  wenn  das  koloristische  Temperament  bei  Monet  und  den  ihm  Verwandten 
vibrierender,  empfängniszuckender,  differenzierter  ist  als  das  seine,  so  stimmen  doch 
seine  Ausdrucksmittelzu  der  Welt,  die  er  aus  Natur-  und  Phantasieschwingung  sich  schuf. 
Es  ist  ein  anderes  Reich,  und  warum  soll  nur  das  eine  alleinselig  machend  sein? 

Etwas  schädigend  und  begriffsverwirrend  hat  es  wohl  gewirkt,  wenn  Böcklin  oft  als  der 
,, deutsche  Meister“  ausgerufen  wurde.  Deutsch  ist  diese  Kunst  wohl  weniger,  sie  neigt 
vielmehr  nach  Italien,  nicht  nur  in  Motiven  und  im  Landschaftsgeschmack,  auch  in  der 
Farbensprache  und  in  der  Technik,  in  dem  satten  ungebrochenen  Rot,  Blau  und  Grün 
alter  Meister. 

Deutsch  aber  ist  sicher  Hans  Thoma,  der  mit  einer  reichen  und  vielseitigen  Folge 
in  dem  Gurlittschen  Salon  jetzt  zu  studieren  ist. 

Diese  Ausstellung  erweitert  das  Bild  des  Frankfurter  Meisters.  In  ihrer  klugen,  geist- 
vollen Inszenierung  spiegelt  sie  ihn  in  der  mannigfachsten  Erscheinungsform,  als  treu- 
herzigen Märchenfabulierer,  als  Naturpoeten,  der  nicht  schwächer  als  Böcklin  die 
Elementargeister  flüstern  hört  und  weben  sieht,  als  altmeisterlichen  Bildnismaler  voll 
holzschnittkräftiger  Wucht  und  — das  ist  das  Interessanteste  — als  ,, reinen“  Landschafts- 
maler, ohne  alle  Programmusik,  ohne  mythischen  fabulierenden  Apparat,  nur  der  farbigen 
Erscheinung  des  Naturausschnittes  hingegeben.  Gerade  in  diesen  Bildern,  die  keine 
Nebenbedeutung  haben,  keine  mitschwingende  Wirkung  durch  phantastisch  erzählerische 
Auslegung  des  Stoffes,  oder  durch  die  persönlich  originelle  Art,  einen  Naturschauplatz 
zur  buntbelebten  Bühne  der  eigenen  Einbildungskräfte  zu  machen  — gerade  in  diesen 
Bildern,  die  eben  nur  malen,  erkennt  man  Thomas  Meisterwert. 

Fünfzig  Bilder  sieht  man  von  ihm.  Sie  führen  von  1860  bis  1905.  Volkslied- Innigkeit 
und  Wunderhornträumerei  ist  in  den  deutschen  Waldbildern,  die  Herbheit  mittelalter- 
licher Epen  im  ,,  Wächter  vor  dem  Liebesgarten“  mit  seinen  eindrucksstarken  Kontrasten 
des  nackten  Jünglings  und  des  starren,  gepanzerten,  eisernen  Hüters. 

Den  fabulierenden  Blick,  dem  Naturerscheinungen  zu  märchenhaften  Gestalten 
werden,  erkennt  man  in  den  durch  die  Fluten  stapfenden  Meermännern.  Und  — hier  sieht 
man  einen  Gegensatz  zu  Böcklin  — diese  Kentauren  sind  nicht  südlicher  Art.  Sie  sind 
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nordischer  Nebelwelt  entsprossen.  Wie  Sagenmotive  durch  die  Welt  wandeln  und  nach 
Klima  und  Boden  ihr  Gesicht  wechseln,  wie  religiöse  Motive  in  der  treuherzigen 
Darstellung  der  alten  deutschen  Meister  ihr  orientalisches  Gepräge  nürnbergisch  wandeln, 
so  bekommen  auch  griechische  Fabelwesen  ein  vertrautes  Gesicht,  so  daß  sie  zu  dem 
vollbärtigen  deutschen  Kopf  des  Malers,  der  in  frohem  Behagen  unter  den  Bäumen  seines 
Hausgartens  wandelt,  passen:  Haustiere  seiner  Phantasie.  So  sieht  auch  seine  Flora  aus 
wie  ein  Cranachsches  dralles  Landmädchen  und  die  dekorativen  Kränze,  die  sich  um 
spielende  Engel  schlingen,  sind  aus  pausbackigen  Bauernblumen. 

Doch  neben  den  Werken,  die  solche  reizvolle  Vorstellungsvergnügungen  schaffen, 
sieht  man  gerade  in  dieser  Ausstellung  — noch  einmal  sei  es  betont  — eine  Fülle  rein 
malerischer  Bilder.  Da  ist  verblüffend  ein  Wasserfall  mit  nackten  Jungen.  Und  das  sind 
keine  dekorativen  Putten,  sondern  lebendiges  junges  Blut,  vielseitig  mit  einem  Reichtum 
wechselnder  Bewegungsmotive  ausgestattet,  kühnen  Stellungen  und  Gliederungen,  daß 
man  an  Liebermannsche  Badeszenen  denken  kann.  Dann  sieht  man  Bilder,  die  den  wind- 
bewegten Wald  darstellen,  oder  die  Regenwand  schräg  über  eine  Landschaft  geballt,  beides 
außerordentlich  beobachtet  und  mit  farbigschwingendem  Ausdruck  wiedergegeben. 

Gelbe  Felder,  die  Ufermauern  alter  Städte  am  brausenden  Fluß,  rheinische  Idyllen 
voll  Sommerabendstille,  das  alles  findet  man  in  Thomas  Reich  und  seine  Grenzen  scheinen 
uns  weiter  als  wir  geglaubt. 

Voll  interessanter  Eindruckskraft  ist  auch  die  Monet-Ausstellung  bei  Cassirer.  Von 
den  Wänden  des  Saales,  an  dem  diese  achtunddreißig  Bilder  hängen,  flutet  es  von 
schimmerndem  Lichte.  Hier  giebt  es  keine  Assoziationen,  keine  literarischen,  legendarischen, 
mythologischen  Sinndeutungen,  hier  liegt  das  ,, Poetische“  allein  in  der  berückenden, 
suggestiven  Wiedergabe  der  farbigen  Erscheinungen,  von  einem  Auge  empfangen  und 
erobert,  das  mit  sensitiver  Regsamkeit  den  Eindruck  aufsaugt  und  mit  subtil  verfeinerten 
Sinnen  feinste  Schwingungen  wahrnimmt.  Das  Alltägliche  wird  zum  Wunderbaren,  wenn 
Monet  seinen  farbigen  Abglanz  verkündet  und  durch  seine  Augen  den  ewig  wechselnden  von 
Licht  und  Luft  und  unendlichen  Reflexen  magisch  getönten  Majaschleier  der  Dinge 
schauen  läßt.  Die  Steine  reden  bei  ihm,  sie  strahlen  von  geheimnisvollem  Leben;  gleich 
Pflanzen,  die  von  der  Sonne  genährt,  transparent  schimmern,  so  glühen  die  Klippen  der 
Normandie,  die  Klippen  von  Dieppe  und  Etretat.  Himmel  und  Meer  haben  ihre  Reflexe  ver- 
schwenderisch auf  sie  ergossen  und  sie  stehen  nun  da  und  atmen  förmlich  Glanz  und 
Schimmer  aus. 

Die  herrlichste  Steindichtung  aber  ist  Monets  ,, Kathedrale  von  Rouen“.  Hier  erscheint 
der  Stein  wie  eine  lebendige  Haut,  von  flimmerndem  pulsierenden  Leben  erfüllt.  Da  ist  kein 
toter  Punkt;  eine  unendliche  Melodie  unbeschreiblicher  Töne  wallt  darüber  hin.  Das 
Filigranwerk  der  Architektur  scheint  zu  vibrieren  wie  unter  streichelndem,  knisterndem 
Darüberwehen  elektrischer  Ströme.  Und  das  Ganze  duftig,  schimmerig,  in  farbiger 
Atmosphäre  schwebend  aufgelöst,  ist  in  all  seiner  Natürlichkeit  eine  berauschende  Phantasie. 

Diese  Bilder  stellen  in  ihrer  Gesamtheit  eine  Feerie  dar:  ,,Die  Wunder  des  Lichts“, 
und  unerschöpflich  sind  die  Variationen.  Tulpenfelder  glühen  gleich  klingender  Waber- 
lohe. Der  Eisgang  schmettert  den  Fluß  herab  mit  transparenten  Schollen.  Der  Garten  mit 
Blumenbüschen  und  Baumgezweig  leuchtet  in  der  natürlichen  Illumination  der  Sonne. 
Die  Feste  der  Natur  scheint  Monet  zu  belauschen  und  er  stellt  die  Dinge  gern  dar,  wenn 
sie  ihre  schönste,  gesteigertste  Stunde  haben.  Aber  eigentlich  ist  seiner  Empfänglichkeit 
jede  Stunde,  jedes  Phänomen  schön,  und  er  weiß  jedem  ein  Feines  und  Besonderes 
abzusehen.  Wie  sich  die  Wolken  der  Lokomotive  mit  dem  Rauch  der  Schlote  in  der 
Fabrikgegend  mischten,  wird  zu  einer  weichen  delikaten  Sinfonie  in  Grau.  Die  ,,Kohlen- 
auslader“  mit  den  breit  lastenden  Kähnen  uijter  der  Brücke,  den  Plankenstiegen,  über  die 
die  schwankenden  Trägergestalten  gehen,  ist  voll  wunderbarem  Einklang  — das  ganze  Bild 
mit  seinen  Höhen  und  Tiefen  eingebettet  in  die  grauen  Nebelschleier  einer  Großstadt- 
dämmerung. Schneestimmungen  geben  erlesene  Akkorde  voll  matter  blauer  und  violetter 
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Töne.  Zitronen  malt  Monet  wegen  des  seidigen  Gelbs  und  wie  Manet  an  einem  Bund 
Spargel  im  Licht  liegend,  seine  koloristische  Gourmandise  befriedigte,  so  vergnügt  sich 
Monet  an  den  Lichtvariationen,  die  sich  über  der  geriefelten  Fläche  einer  Apfeltorte 
abspielen. 

Oft  kommen  aus  solcher  Wiedergabe  ornamentale  Wirkungen.  Das  blaue  Haus  (von 
1869)  mit  seiner  Einfassung  gelber  und  grüner  Blätter  ist  eine  dekorative  Musterungs- 
studie, wie  ein  japanischer  Holzschnitt,  und  die  schwimmenden  Seerosen  unter  dem 
blauen  Brückenbogen  in  ihrer  bunten  und  doch  harmonischen  Tupfung  könnten  als  kolo- 
ristisches Motiv  für  einen  Stoff  gedacht  sein. 

Diese  Cassirersche  Ausstellung  bietet  noch  andere  aparte  Reize.  Zwei  Daumiers 
fesseln  durch  lapidare  Handschrift  und  charakteristische  Physiognomie.  Das  eine,  der 
,, Waggon  dritter  Klasse“,  ist  voll  stärkster  malerischer  Eindrücke  dadurch,  wie  die  Köpfe 
aus  dem  Dunkel  heraus  geholt  sind,  aus  dem  doppelten  Dunkel  des  Hintergrundes  und  des 
Schattens  der  breitkrempigen  Männerhüte  und  der  Frauenkopftücher.  Und  außer  dieser 
rein  malerischen  Wirkung  geht  noch  eine  besondere  Stimmung  von  diesem  Bild  aus. 
Balzac’sch  möchte  man  sie  nennen  in  ihrer  Mischung  aus  Alltäglichem  und  Gespenstischem. 
Was  manche  moderne  Künstler  so  gern  darstellen,  Edward  Munch  zum  Beispiel,  das  Un- 
heimliche, Erdrückende,  Alplastende  in  der  Monotonie  eines  Alltagsausschnittes,  das  ist  in 
diesem  Daumier.  Das  andere  Bild  zeigt  Sancho  Pansa  an  einem  Baum  sitzend.  Es  inter- 
essiert technisch.  Das  Eigentümlich-Knollige  und  dann  doch  auch  wieder  Flächige  in  der 
Darstellung  des  Baumes  und  des  Menschen  — wie  ein  trauriges  Gewächs  hockt  er  — das 
Lehmig-Geballte,  das  fast  aussieht,  wie  ein  flachgedrücktes  Relief,  ist  sehr  ähnlich  der 
Manier,  in  der  die  Künstler  der  ,, Münchener  Scholle“  heute  arbeiten. 

Ferner  sieht  man  ein  paar  neue  Proben  der  sicheren  Kunst  des  Holländers  Breitners. 
Dem  Stoff  nach  Amsterdamer  Straßenszenen,  Erdarbeiter  und  ein  Abbruch,  dann  noch 
ein  Schneebild.  Das  Charakteristische  an  Breitners  Art  ist  die  breitgestrichene,  satte  dick- 
geschichtete Fläche.  So  malt  er  gern  das  braun-  und  verwaschenfarbig  gemusterte  Felder- 
werk brüchiger,  putzentkleideter  Hausfassaden,  wie  sie  sich  an  Hafengassen  hinziehen. 
Etwas  Breughelsches  — ich  denke  an  die  Bilder  im  Wiener  Museum  mit  ihren  Flächen- 
und  Felderungsspielen  — bekommen  Breitners  Bilder  dadurch  und  besonders  denkt  man 
an  Breughel  bei  dem  Schneegemälde. 

Ein  schöner  zarter  Constable  ist  noch  hier,  eine  grauflimmernde  Kalkbrennerei  in 
Baumgebüsch,  zwei  Segantinis  und  schließlich  eine  interessante  Bronzekollektion  von 
A.  Maillot. 

An  Carabinsche  Tänzerinnen  erinnern  die  Modellierungen,  und  japanische  Plastik  war 
wohl  auch  anregend.  Gesicht  erscheint  hier  als  Nebensache.  Künstlerischer  Zweck  ist, 
Bewegungsmotive  zu  geben,  die  pikanten  Linienreiz  haben  und  aparte  Silhouette  liefern. 
Bezeichnend  dafür  ist  die  knieende  Frau,  die  auf  dem  Boden  einen  Schal  wie  ein  Spruch- 
band breitet;  hier  ist  alles  von  den  Falten  des  Gewandes  bis  zu  der  Vignettenkurve 
dieses  Bandes  auf  die  ornamentale  Linie  angelegt. 

Der  Vollständigkeit  halber  noch  einige  Notizen  aus  den  anderen  Salons. 

Bei  Keller  und  Reiner  ist  eine  japanische  Kollektion  zu  sehen,  außerdem  Arbeiten 
von  Richard  Ranft,  der  in  seinen  farbigen  Lithographien  aus  der  Zirkusluft  mit  Geschmack 
und  Geschick  ,,lumineuse“  Wirkungen  zusammenstimmt,  in  seinen  Bildern  aber  die 
interessanten  Stoffe  besonderer  Beleuchtungsspiele  mehr  thematisch,  programmäßig  und 
dabei  etwas  unterstrichen  ankündigt,  als  bewältigt.  Sie  haben  keine  Monetsche  Selbst- 
verständlichkeit, sie  wirken  parfümiert,  und  die  Natur  liegt  da  wie  im  Theaterlicht. 

Ähnlichen  Problemen  geht  Eugen  Wolff  nach,  der  eine  Reihe  Bilder  bei  Schulte 
hat.  Er  ringt  sehr  ernst  mit  seinen  Aufgaben  und  kann  sich  nicht  genug  tun,  immer  und 
immer  wieder  experimentell  sein  Thema  von  einer  neuen  Seite  zu  erfassen.  So  sieht 
man  von  ihm  das  Motiv  des  sonnigen  Ganges,  erfüllt  von  zitterndem  Lichtspiel  in  sechs 
Varianten. 
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Recht  ungleich  gemischt  erscheint  die  Pastellausstellung  im  Künstlerhaus.  Viel 
uninteressantes  Mittelgut,  viel  aus  zweiter  und  dritter  Hand.  Aus  der  Masse  erheben  sich 
einige  Blätter  von  O.  H.  Engel,  stille  Höfe  mit  Gras  bewachsen;  ein  Haus  in  Rosen,  eine 
Heuernte;  ein  paar  Dettmanns:  ein  einsamer  Wirtsgarten,  ein  Dämmerausblick  aus 
dem  Fenster;  der  Pflüger  am  Abend  und  der  Hirt  mit  Herde  in  den  Sonnenuntergang 
schreitend,  die  ungewollt  etwas  Biblisches  haben.  Weiter  Schmidt-Michelsens  Blüten- 
garten, Hamachers  Ostender  Hafen  in  Frühdämmerung  mit  großen  Segeln,  gleich  schlaf- 
trunkenen Wolken.  Karl  Langhammers  geschmackvolle  Blätter  des  Nebelmorgens  und 
des  sonnebeschienenen  Baumgartens. 

Von  der  angewandten  Kunst  ist  noch  nicht  viel  zu  berichten.  Eine  kleine,  aber  sehr 
sympathische  Ausstellung  fand  im  Albrecht  Dürer-Haus  statt.  Sie  zeigte  Resultate  und 
Ergebnisse  der  Kurse,  die  für  Nürnberger  Handwerksmeister  im  Auftrag  des  Bayerischen 
Nationalmuseums  von  Peter  Behrens  und  Richard  Riemerschmid  gehalten  wurden. 

Von  diesen  Arbeiten  ist  vieles  erfreulich  in  der  materialgerechten,  die  Zweckmäßig- 
keit betonenden  und  schmuckhaft  akzentuierenden  Art.  Zweifellos  bekam  den  Schülern  das 
schlichtere  Vorbild  Riemerschmids  dabei  besser  als  die  pathetische  Weise  von  Behrens. 
Die  Stücke  der  Behrens-Schüler  sind  selten  frei  von  Schwulst,  sie  überdrängen  ihre  Fläche 
mit  einem  gestopften  Ornament,  das  auf  engem  Raum  nicht  zu  Atem  kommt  und  um 
jeden  Preis  dabei  sein  will.  Wie  man  an  der  von  Band-  und  Riegelwerk  überladenen 
Kassette  sehen  kann,  hemmt  und  bedrückt  solch  Schmuck  die  reine  Wirkung  und  dabei 
verteuert  er  die  Herstellung.  Er  steigert  den  Verkaufswert  und  mindert  den  künstlerischen 
Wert.  Leichter,  freier,  wohlgewachsener  zeigt  sich  die  Riemerschmidsche  Schule. 

Mit  einwandfreier  Anerkennung  können  hier  viele  Stücke  verzeichnet  werden.  Eine 
vortreffliche  Messingklinke:  die  Türplatte  als  langer,  schmaler,  glatter  Beschlag  behandelt, 
an  dem  drei  Schraublöcher  oben,  zwei  unten  eine  ornamentale  Pointierung  ergeben, 
der  Griff  in  einer  weichen  Krümmung  erwachsend,  aus  schmalem  Ansatz  sich  kräftig, 
handgemäß  verbreiternd. 

Sehr  gelungene  kleine  Holzarbeiten,  Dosen,  Kästchen,  bei  denen  die  farbige  Beizung 
und  die  Betonung  des  Materials  den  Reiz  geben,  sowie  die  sichern,  an  skandinavische  und 
auch  an  japanische  volkstümliche  Techniken  erinnernde  Art,  aus  dem  Körper  die 
tragenden  Füße  zu  entwickeln  oder  den  rundgeschwungenen  Reif  als  Griff. 

Mit  feinem  Gefühl  werden  alle  Zweckfunktionen,  die  Scharnierverbindungen,  die 
Nagelungen,  so  bewirkt,  daß  gleichzeitig  dadurch  eine  Flächenbelebung  und  damit  ein 
Schmuck  entsteht.  So  bilden  auch  die  Nägel,  die  auf  Holzkassetten  Metallplatten  heften, 
einen  dekorativen  Faktor.  Und  bei  einem  Bilderrahmen  aus  grauem  Ahorn  ist  die  Auf- 
hänge-Öse,  die  sich  sonst  verschämt  verbergen  muß,  so  aus  grauem  Schmiedeeisen  in  einer 
Schleifenform  komponiert,  daß  das,  was  sonst  notwendiges  Übel  ist,  hier  zum  fördernden 
Bundesgenossen  wird. 

Eine  Teebüchse  in  Birnenform  aus  graugrünem  Steingut  ist  von  Zinnbändern  gefaßt, 
die  aus  der  Grundplatte  heraus  sich  entwickeln  und  nach  oben  in  den  Verschlußknopf 
münden.  Dieser  Knopf,  zum  Schrauben  eingerichtet,  zeigt  vier  Rillenbuchtungen ; er  macht 
sich  dadurch  dem  Fingergriff  gefügig  und  gleichzeitig  ist  diese  zum  handlichen  Gebrauch 
einladende  Musterung  wieder  ein  flächenbelebendes  und  steigerndes  Motiv. 

An  solchen  Kleinigkeiten  erkennt  man  den  Geist,  der  in  diesen  Kursen  wirksam  ist, 
und  der  erscheint  gesund  und  zukunftsvoll.  Felix  Poppenberg 

WIEN.  „VEREINIGUNG  ÖSTERREICHISCHER  BILDHAUER  RAPHAEL 
DONNER.“  Unter  diesem  Titel  hat  sich  in  Wien  soeben  eine  Vereinigung 
österreichischer  Bildhauer  gebildet,  welche  sich  zum  Ziele  setzt,  das  Interesse  der 
plastischen  Kunst  in  weiteren  Kreisen  des  Publikums  zu  wecken.  Dieses  Ziel  soll  zunächst 
durch  Ausstellungen  erreicht  werden,  auf  welchen  jedes  einzelne  plastische  Bildwerk  zu 
voller  künstlerischer  Geltung  und  Wirkung  gebracht  wird,  ferner  wird  die  Schaffung 
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eines  Fonds  angestrebt,  der  unter  anderem  auch  dazu  dienen  soll,  einzelnen  Künstlern 
Stipendien  zur  Ausführung  ihrer  Werke  in  jenem  Material  zu  gewähren,  in  dem  diese 
Werke  gedacht  sind.  Dabei  soll  keiner  einseitigen  Richtung  gefolgt  und  insbesondere 
nicht  etwa  ein  neuer  Stil  angestrebt  werden. 


MITTEILUNGEN  AUS  DEM  K.  K.  ÖSTER- 
REICHISCHEN MUSEUM  Sfr 

Ausstellung  österreichischer  Hausindustrie  und 

. VOLKSKUNST.  Imk.k.  österreichischen  Museum  wurde  am  g.  d.  M.  um  iiUhr 
vormittags  die  Ausstellung  kunstgewerblicher  Hausindustrie  und  Volkskunst  in  Gegenwart 
Sr.  Exzellenz  des  Leiters  des  Ministeriums  für  Kultus  und  Unterricht  Dr.  Richard  Freiherrn 
von  Bienerth  eröffnet.  Zum  Empfang  der  Festgäste  hatten  sich  seitens  des  Österreichischen 
Museums  eingefunden:  Direktor  Hofrat  v.  Scala,  Vizedirektor  Regierungsrat  Dr.  Leisching, 
die  Kustoden  Regierungsrat  Folnesics,  Regierungsrat  Ritter  und  Dr.  Dreger,  Kustosadjunkt 
Dr.  Schestag,  Amanuensis  Dr.  v.  Schönbach  und  Professor  Hammel,  seitens  des  Museums 
für  österreichische  Volkskunde  dessen  Präsident  Exzellenz  Graf  Johann  Harrach  und 
Direktor  Dr.  Michael  Haberlandt.  Ferner  waren  erschienen:  Oberstkämmerer  Freiherr 
V.  Gudenus  mit  dem  Kanzleidirektor  des  Oberstkämmereramtes  Hofrat  Freiherrn  v. 
Weckbecker,  seitens  des  Unterrichtsministeriums  Ministerialrat  Dr.  Müller  und  Sektionsrat 
Freiherr  v.  Klimburg,  seitens  des  Handelsministeriums  Sektionschef  Dr.  Hasenöhrl, 
Ministerialrat  Dr.  Breycha  und  Sektionsrat  Dr.  Poppovic,  Minister  a.  D.  Exzellenz  Dr.  Ritter 
V.  Wittek,  dann  die  Sektionschefs  Exzellenz  Dr.  Ritter  v.  Roza  und  Dr.  Exner,  der  Präsident 
der  Handels-  und  Gewerbekammer  Reichsratsabgeordneter  Ritter  v.  Kink,  der  Direktor  der 
k.  k.  graphischen  Lehr-  und  Versuchsanstalt  Hofrat  Eder,  der  Dekan  der  philosophischen 
Fakultät  Professor  Dr.  Swoboda,  Herrenhausmitglied  Lobmeyr,  der  Direktor  der  Kunst- 
gewerbeschule Professor  Beyer,  Professor  William  Unger,  Oberbaurat  Professor  Ohmann, 
Herr  und  Frau  Novakovic  in  Vertretung  des  Vereines  zur  Hebung  der  dalmatinischen 
Hausindustrie,  Direktor  Baurat  Kolbenheyer,  der  Direktor  des  mährischen  Gewerbe- 
museums Julius  Leisching,  Direktor  Hamann,  der  Direktor  des  k.  k.  Technologischen 
Gewerbemuseums  Regierungsrat  Lauboeck,  Direktor  Regierungsrat  Rosmael  aus 
Walachisch-Meseritsch,  etc.  Um  1 1 Uhr  erschien  Se.  Exzellenz  der  Leiter  des  Unterrichts- 
ministeriums Dr.  Freiherr  v.  Bienerth  mit  dem  Sektionschef  Grafen  Wickenburg  und 
wurde  vom  Direktor  des  Österreichischen  Museums  Hofrat  v.  Scala  begrüßt.  Dr.  Freiherr 
V.  Bienerth  dankte  zunächst  dem  Grafen  Harrach  für  die  Mitwirkung  des  Museums  für 
österreichische  Volkskunde  und  trat  sodann  den  Rundgang  an.  Er  begab  sich  zuerst  in  den 
Säulenhof,  wo  er  die  Interieurs,  in  denen  gearbeitet  wurde,  besichtigte.  Sodann  verfügte 
sich  Freiherr  v.  Bienerth  in  das  erste  Stockwerk  und  durchschritt  die  sehr  reichhaltige 
Ausstellung,  die  seine  lebhafteste  Zufriedenheit  erregte  und  über  die  er  wiederholt  seine 
Anerkennung  aussprach. 

Wir  bringen  über  diese  Ausstellung  im  Jännerheft  einen  ausführlichen  illustrierten 
Bericht. 

Ihre  k.  und  k.  Hoheit  die  Frau  Erzherzogin  Maria  Theresia,  Gemahlin  des  Erzherzogs 
Karl  Stephan,  hat  am  12.  d.  M.,  Ihre  k.  u.  k.  Hoheit  die  Frau  Erzherzogin  Marie  Valerie 
hat  am  15.  d.  M.  die  Ausstellung  besucht. 

Besuch  des  MUSEUMS.  Die  Sammlungen  des  Museums  wurden  im  Monat 
Oktober  von  1925,  die  Bibliothek  von  1402  Personen  besucht. 
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ausstellung Lüttich.  (Innendekoration,  Sept.) 

MÜNCHEN. 

DÜLBERG,  F.  Die  Münchener  Ausstellung  für 
angewandte  Kunst.  (Kunstgewerbeblatt,  Okt.) 

— FUCHS,  G.  Die  Plastik  auf  der  Münchener  Inter- 
nationalen Kunstausstellung  1905.  (Die  Kunst  für 
Alle,  XXI,  2.) 

— ROSENHAGEN,  H.,  s.  G.  XI,  Berlin. 

— STEINLEIN,  St.  Graphische  Arbeiten  im  Glas- 
palast und  in  der  Ausstellung  für  angewandte 
Kunst  in  München.  (Archiv  für  Buchgewerbe, 
Aug.) 

— VOLL,  K.  Die  Sammlung  von  Pannwitz  in 
München.  (Kunst  und  Künstler,  Okt.) 

OLDENBURG. 

SCHAEFER,  K.  Nordwestdeutsche  Kunstaus- 
stellung, Oldenburg  1905.  (Deutsche  Kunst  und 
Dekoration,  Okt.) 

PARIS 

— Les  Salons  de  1905.  (L’Art  decoratif,  Juni.) 

— VERNEUIL,  M.  P.  L’Architecture  et  l’Art  deco- 
ratif aux  Salons  de  1905.)  (Art  et  Decoration,  Juli.) 

— VITRY,  P.  La  Sculpture  aux  Salons.  (Art  et  Deco- 
ration, Juli.) 

STUTTGART. 

GRADMANN,  D.  Die  I.  Württembergische  Aus- 
stellung für  Wohnungsausstattung.  (Innendeko- 
ration, Okt.) 

VENEDIG. 

COVEY,  A.  S.  The  Venice  Exhibition.  (The 
Studio,  Juli.) 

— KUZMANY,  K.  M.  Die  sechste  internationale 
Kunstausstellung  der  Stadt  Venedig.  (Die  Kunst 
für  Alle,  XX,  20.) 

WIEN 

HABERLANDT,  M.  Ausstellung  von  Spitzen  und 
Weißstickereien  hausindustrieller  Erzeugung  aus 
Österreich.  (Zeitschrift  für  österreichische  Volks- 
kunde, XI,  3/4.) 
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ÄLTERE  OSTASIATISCHE  GEWEBE  IM 
K.  K.  ÖSTERREICHISCHEN  MUSEUM  FÜR 
KUNST  UND  INDUSTRIE  S«»  VON  MORIZ 
DREGER-WIEN 


IE  Ausstellung  älterer  japanischer  Kunstwerke,  die  zu 
Beginn  dieses  Jahres  im  k.  k.  Österreichischen 
Museum  für  Kunst  und  Industrie  stattgefunden 
hat,  gab  dem  Museum  Gelegenheit,  eine  Reihe 
hervorragender  alter  japanischer  Farbenholz- 
schnitte und  alter  ostasiatischer  Stoffmuster  zu 
erwerben;  es  soll  hier  nur  auf  diese  in  Kürze 
hingewiesen  werden.  Sie  waren  von  dem  heute 
noch  als  Geographen  hochgeschätzten  Philipp 
Franz  von  Siebold  schon  zu  einer  Zeit  ge- 
sammelt worden,  als  das  Land  für  Fremde 
noch  fast  unzugänglich  war.  Baron  Siebolds  Erlebnisse  klingen  heute  wie 
ein  Roman,  in  dem  selbst  eine  Einkerkerung  nicht  fehlt.  Jedenfalls  war  in  den 
Jahren  von  1823  bis  1865,  in  die  Siebolds  Reisen  fallen,  für  den  Fremden,  der 
den  Zauberkreis  einmal  durchbrochen  hatte,  noch  manches  zu  finden,  was 
heute  in  dem  von  Engländern  und  Amerikanern  so  vielfach  aufgesuchten 
Lande  für  Fremde  kaum  mehr  zu  erlangen  ist;  auch  war  damals  die 
Versuchung  zur  Täuschung,  die  jeder  lebhaftere  Fremdenverkehr  mit  sich 
bringt,  gewiß  noch  geringer. 

Doch  soll  uns  dies  nicht  verhindern,  auch  hier  den  Versuch  zu  machen, 
nur  mit  beglaubigten  Tatsachen  zu  rechnen.  Es  ist  heute  für  uns  natürlich 
nicht  möglich,  ein  nur  einigermaßen  genaues  Bild  der  Entwicklung  der  Textil- 
kunst Ostasiens  zu  geben ; vielleicht  ist  dies  selbst  dem  Ostasiaten  noch  unmög- 
lich. Wir  dürfen  ja  nicht  übersehen,  daß  wir  sogar,  was  unsere  eigene  Textil- 
kunst betrifft,  über  die  ersten  Versuche  noch  kaum  hinausgekommen  sind. 

Was  uns  in  dem  sonst  so  wertvollen  Werke,  das  von  der  Pariser  Welt- 
ausstellungskommission vom  Jahre  1900  herausgegeben  wurde,  gerade 
über  Textilkunst  geboten  wird,  ist  leider  nur  sehr  wenig;  immerhin  muß 
man  sich  bei  der  allgemeinen  Betrachtung  darauf  stützen.* 

Die  Anfänge  der  japanischen  Brokatweberei  scheinen  — und  zwar  offen- 
bar unter  fremdem  Einflüsse  — in  das  dritte  Viertel  des  V.  Jahrhundertes 
unserer  Zeitrechnung  zu  fallen;  einige  Zeit  darauf  ist  uns  bereits  die 
Berufung  chinesischer  Weber  gesichert.  Besondere  Fortschritte  machte  die 
Weberei  unter  Kaiser  Ten-tschi  (668—671  n.  Chr.);  die  Erzeugnisse  dieser 


* „Histoire  de  l’art  du  Japon  publie  par  la  Commission  imperiale  du  Japon  ä l’exposition  de  Paris  1900.“ 
(Paris  s.  a.)  — Der  Kürze  wegen  soll  das  Werk  später  nur  unter  dem  Namen  Hayashis  angeführt  werden,  unter 
dessen  Leitung  es  herausgegeben  wurde.  Von  Justus  Brinckmanns  so  ausgezeichneter  Arbeit  ,, Kunst  und 
Handwerk  in  Japan“  (Berlin  1889)  enthält  der  allein  erschienene  erste  Band  unser  Gebiet  nicht.  Auch 
sind  Brinckmanns  Absichten  in  dieser  Arbeit  ja  weniger  geschichtliche;  er  ist  vielmehr  bestrebt,  die  japanische 
Kunst  in  ihrer  Gesamtheit  der  europäischen  gegenüber  zu  stellen. 
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und  schon  der  un- 
mittelbar vorher- 
gehenden Zeit  sollen 
sogar  die  Bewun- 
derung der  Chinesen, 
dieses  klassischen 
Kunstvolkes  im  Os- 
ten, erregt  haben. 
Im  Anfänge  des  VIII. 
Jahrhundertes  wur- 
den durch  die  kaiser- 
liche Regierungnach 
21  Provinzen  Meis- 
ter der  kaiserlichen 
Werkstätten  entsen- 
det, um  die  Webe- 
kunst weiter  zu  ver- 
breiten. Man  schlug 
hier  also  einen  ganz 
anderen  Weg  ein, 
als  im  griechisch- 
römischen  Gebiete, 
wo  die  Kaiser,  be- 
sonders Justinian, 
die  möglichste  Kon- 
zentrierung der  Arbeit  in  den  kaiserlichen  Werkstätten  anstrebten.  Eine 
große  Zahl  von  Stoffen  im  alten  Schatzhause  zu  Nara  wird  dieser  ersten 
Blütezeit  zugeschrieben;  ein  Teil  der  Stoffe  ist  wohl  chinesischen,  vielleicht 
auch  sonst  fremden  Ursprungs,  ein  Teil  scheint  jedoch  sicher  japanischer 
Herkunft  zu  sein.* 

Der  ganzen  Entwicklung  der  japanischen  Kunst  entsprechend,  waren 
naturgemäß  vor  allem  chinesische  Vorbilder  maßgebend  und  schon  mit 
diesen  machten  sich,  durch  den  Buddhismus  noch  besonders  begünstigt,  auch 
indische  und  weiter  westliche  Einflüsse  geltend. 

Als  Beispiele  der  Textilkunst  dieser  frühen  Zeit  können  einige  Stoffe 
dienen,  die  sich  in  meinem  Werke  über  die  „Künstlerische  Entwicklung  der 
Weberei  und  Stickerei“  auf  Tafel  42  sowie  auf  Tafel  103b  und  103  d abgebildet 
finden.  Man  kann  bei  diesen  und  einigen  anderen,  die  in  meinem  Aufsatze  im 
Jännerhefte  dieser  Zeitschrift  erwähnt  sind,  auch  deutlich  die  Beziehungen 
zwischen  ostasiatischer  und  syrisch-griechischer  Kunst  gewahren. 

Nach  Hayashi  zeigten  die  japanischen  Gewebe  der  erwähnten  Epoche 
bereits  viele  Farben,  eingewebte  Gold-  und  Silberfaden  und  selbst  einge- 


Stoff  mit  drachenartigen  Gestalten.  Aus  einem  älteren  japanischen  Musterbuche 
in  der  Bibliothek  des  Dresdener  Kunstgewerbemuseums  (Nr.  X 3082  b).  Nach 
der  Beischrift  Stiftung  des  Kaisers  Shiomu 


* Über  den  Schatz  zu  Nara  und  die  Zuverlässigkeit  der  Altersangaben  siehe  im  Jännerheft  dieser  Zeit- 
schrift, Seite  85. 
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webte  (?)  Perlen.  Auch  die  Färbe- 
kunst ist  hochentwickelt;  unter  Ten- 
tschi  brachten  japanische  Gesandte 
kunstvoll  gefärbte  Stoffe  als  heimat- 
liche Erzeugnisse  in  das  Ausland. 
Unter  den  verschiedenen  Modell- 
druck- und  Färbe  verfahren  wurde 


bereits  das  batikartige  (Wachsdeck-) 
Verfahren  geübt,  über  das  in  dem 
eben  erwähnten  Aufsatze*  näher 
gehandelt  wurde. 


Wir  gehen  wohl  nicht  fehl, 
wenn  wir  die  Erzeugung  der  ost- 
asiatischen gefärbten  Stoffe,  be- 
sonders der  batikartigen,  mit  Indien 


in  Zusammenhang  bringen.  Als  Bei-  i— 

spiel  eines  Typus  möge  das  auf  Seite  Gemälde  des  Chinesen  Lu  Hsin-Chung,  etwa 


Ende  des  XIII.  Jahrhundertes  (nach  Tajima  V 16) 


630  oben  dargestellte  und  noch  zu 


besprechende  Stück  dienen.  Unter  der  Vorherrschaft  der  Fujiwara  (893  bis 
1185)  bemühten  sich  besonders  die  Kaiser  Uda  und  Dai’go,  Sutoku  I.  und 
Goshirakowa  I.  um  die  Hebung  der  Textilkünste;  manche  Provinzen  zahlten 
ihren  Tribut  durch  Gewebelieferung.  Aus  der  Blütezeit  der  Fujiwara  hat  uns 
auch  die  Literatur  zahlreiche  und  ausführliche  Beschreibungen  wundervoller 
gewebter  und  gestickter  Gewänder  überliefert;  für  den  Glanz  der  Hofkleidung, 
die  abwechslungsreiche  Pracht  der  Gewebe  fand  man  nicht  genug  Worte 
des  Rühmens. 

Als  besonders  eigentümliche  Erzeugnisse  mehrerer  Provinzen  werden 
Brokate  mit  zwei  Schauseiten  hervorgehoben;  sie  waren  anscheinend  mit 
kleinen  Blumen  gemustert.  Auch  werden  neben  Stoffen  in  chinesischer  solche 
in  koreanischer  Art  erwähnt,  wobei  ich  daran  erinnern  möchte,  daß  auch 
die  koreanische  Töpferei  dieser  Zeit  besondere  Bedeutung  erlangt  hat,  wie 
schon  ihr,  von  D.  Fouquet  nachgewiesener,  früher  Einfluß  auf  die  vorder- 
asiatisch-ägyptische Keramik  beweist. 

In  den  Bürgerkriegen,  die  auf  die  Zeit  der  Fujiwara  folgten,  geriet  mit 
allen  übrigen  Tätigkeiten  des  Friedens  naturgemäß  auch  die  Textilkunst  in 
Verfall.  AlsToyotomiHideyoshi  gegen  Ende  des  XVI.  Jahrhunderts  das  Reich 
wieder  zur  Ordnung  brachte,  wandte  er  seine  Fürsorge  auch  der  Weberei 
in  hohem  Grade  zu  und  ermunterte  insbesondere  die  Weber  von  Kyoto,  denen 
er  einen  eigenen  Stadtbezirk  zuwies.  Man  schloß  sich  bei  dieser  Wieder- 
erweckung der  Kunst  zunächst  an  einen  aus  China  eingewanderten  Weber 
an,  später  gehen  Japaner  nach  China,  um  die  dortige  Weberei  an  Ort  und 


Stelle  selbst  kennen  zu  lernen. 


* „Kunst  und  Kunsthandwerk“  (1905, 

Seidenstoff  von  einem  Kakemono  (nach  Tajima,  VII  33)  Jänner),  Seite  89. 
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So  konnte  man 
die  ganzen  außer- 
ordentlichen Er- 
rungenschaften der 
nach  denMongolen 
stürmen  unter  den 
Ming-Kaisern  neu- 
erstarkten chinesi- 
schen Kultur  auch 
auf  diesem  Gebiete 
übernehmen,  jener 
glänzenden  Ent- 
wicklung des  ost- 
asiatischen Geistes, 
die  wir  als , , chinesi- 

Seidenstoff,  lila  und  weiiS  auf  gelbem  Grunde.  Etwas  verkleinert  SChe  RenaiSSanCe^^ 

ZU  bezeichnen  pflegen.  Unter  dem  Namen  Kara-ori-nishiki  versteht  man  im 
besonderen  Brokate  in  der  chinesischen  Kunstweise  der  Ming.  Gegen  1592 
begann  man  die  Nachahmung  einer  chinesischen  Stoffart  Kinran,  die 
besonders  für  Frauengürtel  beliebt  wurde  und  heute  noch  vielfach 
gebraucht  wird. 

Über  der  Nachahmung  verlor  man  aber  nicht  alle  Selbständigkeit;  ein 
gewisser  Itchii-hayato,  der  bei  einem  Chinesen  gelernt  hatte,  und  andere 
wußten  mit  der  vollendeten  chinesischen  Technik  eine  eigentümlich  japanische 
Formensprache  zu  vereinigen.  Die  Art  Rinzon,  in  Ming- Webeart  mit  japa- 
nischen Mustern,  übertriAt  nach  Hayashi  die  chinesische  Arbeit;  ob  bei 
diesem  Urteile  persönliche  oder  nationale  Auffassung  mitsprechen,  vermögen 
wir  natürlich  nicht  zu  entscheiden. 

Man  wird  es  auch  begreiflich  finden,  daß  es  für  uns  heute  — aber  viel- 
leicht nicht  nur  für  uns  — geradezu  unmöglich  ist,  bei  jedem  Stoffe  sicher 
zu  sagen,  ob  er  chinesischer  oder  japanischer  Herkunft  ist;  es  wird  sogar, 
besonders  bei  älteren  Arbeiten,  nur  in  wenigen  Fällen  möglich  sein.  Auch 
das,  zum  Beispiel  auch  von  Hayashi,  für  japanische  Erzeugnisse  angegebene 
Kennzeichen,  daß  der  Faden  flockiger,  weniger  gedreht  und  das  ganze  Ge- 
webe ein  weniger  straff  wirkendes  ist,  kann  kaum  als  untrüglich  gelten.* 

Um  1650  wird  in  Japan  der  erste  Samt,  gleichfalls  in  Nachahmung  der 
chinesischen  Fertigkeit  hergestellt;  er  soll  nach  Hayashi  ebenfalls  dem 
chinesischen  Erzeugnisse  überlegen  gewesen  sein.  Wir  müssen  hiezu  jedoch 
sogleich  bemerken,  daß  dies  Lob  nicht  allzu  groß  ist;  denn  der  Samt  ist  keines- 
wegs die  stärkste  Seite  der  chinesischen  Textilkunst  und  stand,  wenigstens 
nach  Savarys  Urteil,**  dem  europäischen  weit  nach. 

* Bei  Savary,  „Dictionnaire  universel  de  commerce“  (Kopenhagen  175g — 1765),  heißt  es  . les  soies 
du  Japon  sont  en  general  assez  grossieres,  et  l’on  n’en  peut  fabriquer  que  des  etoffes  communes“.  Das  gilt  so 
natürlich  nur  für  den  europäischen  Standpunkt  der  späteren  Zeit;  ist  aber  immerhin  bemerkenswert. 

**  „Dictionnaire  universel  de  commerce“  (Kopenhagen  1759  — 1765),  IV.,  Spalte  1139. 
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Die  mir  bekannten  chi- 
nesischen Arbeiten  dieser 
Art  — man  vergleiche  die 
noch  zu  besprechenden, 
auf  Seite  652  und  653 
dargestellten  — scheinen 
dieses  Urteil  auch  nur  zu 
bestätigen.  In  der  Samt- 
weberei haben  wir  wohl 
eine  vorderasiatische, 
syrische  Erfindung  zu 
sehen,  die  im  Osten  nie 
solche  Bedeutung  er- 
langt hat,  wie  in  Europa 
schon  im  XV.  Jahrhun- 
derte mit  den  herrlichen 
Arbeiten  in  drei  bis  vier 
verschiedenenHöhen  des 
Flores.* 

Hayashi  hebt  auch 
hervor,  daß  man  — wie 
es  scheint,  vor  allem  in 
der  ersten  Hälfte  des  XVII.  Jahrhundertes  — auch  ,, holländische“  Gewebe 
nachahmte,  und  es  scheint  sich  da  besonders  um  Gold-  und  Silberstolfe  zu 
handeln.  Wenn  der  japanische  Forscher  aber  von  ,, holländischen  Stoffen“ 
spricht,  brauchen  wir  das  natürlich  nicht  wörtlich  zu  nehmen,  sondern  nur 
an  europäische  Stoffe  überhaupt  zu  denken,  wie  sie  in  jener  Zeit  durch  die 
Holländer  nach  Osten  gelangten.**  Bei  einigen  später  anzuführenden  Stücken 
wird  es  vielleicht  sogar  gelingen,  sie  als  Nachahmungen  europäischer  Spät- 
renaissancestoffe zu  erkennen. 

Um  das  Jahr  1600  beginnt  für  Japan,  das  nun  unter  die  Vorherrschaft 
der  Tokugawa-Shogune  gelangt,  eine  lange  friedliche,  den  Wohlstand  unge- 
mein fördernde  Periode  und  damit  hebt  auch  für  die  Textilkunst  eine  Zeit 
besonderer  Blüte  an,  eine  Entwicklung  der  Kunst,  deren  Bedeutung  man 


Bildnis  des  Ono-no-D6fü  (nach  Tajima  VII,  2) 


* Vergl.  ,, Künstlerische  Entwicklung  der  Weberei  und  Stickerei  . . Seite  164. 

**  Über  die  verhältnismäßig  geringe  Entwicklung  der  damaligen  niederländischen  Webekunst  vergleiche 
man  „Künstlerische  Entwicklung  der  Weberei  und  Stickerei“,  Seite  171  und  227.  Man  vergleiche  auch  die  Stellen 
bei  Savary  (V.,  812.*)  ,, Avant  la  revocation  de  l’Edit  de  Nantes,  et  l’etablissement  d’une  partie  des  Refugies 
francois,  en  diverses  Villes  des  Provinces  Unies,  (es  ist  von  Holland  die  Rede),  leurs  Manufactures  comme  on 
l’a  dit  de  celles  des  Anglois,  ne  consistoient  presque  qu’en  leurs  draps,  et  en  leurtoiles  . . (daselbst  V.,  813**) 
,,Les  nouvelles  fabriques  d’etoffes  d’or,  d’argent,  et  de  soie,  portees  en  Hollande  par  les  Refugies  francois,  sont 
principalement  etablies  ä Amsterdam  : dans  les  autres  Villes,  on  ne  travaille  gueres  qu’ä  celle  de  soie  (also  nicht 
Gold-  und  Silberbrokate);  et  de  celle  derniere  espece,  ce  sont  celles  de  Harlem  qui  sont  les  plus  estimees.  Les 
soieries  qu’on  y fait,  sont  des  velours  ä fleur,  assez  grossiez;  des  toiles  de  soie,  des  gazes,  et  autres  semblables 
petites  etoffes,  qui  sont  bien  au  dessous  des  fabriques  de  Lyon,  de  Tours,  ou  de  Paris  . . Wie  aus  den  Nach- 
trägen bei  Savary  hervorgeht,  änderten  sich  die  Verhältnisse  im  Laufe  des  XVIII.  Jahrhunderts  allerdings  zu 
Gunsten  Hollands.  Von  Belgien  heißt  es  noch  1761  in  einer  von  Savary  a.  a.  O.  gebrachten  Stelle  des  Journal 
de  Commerce:  ,,Les  Manufacturiers  en  soie  sont  encore  bornes  aux  soieries  unies“. 
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losgelöst  von  den  übrigen 
Erscheinungen  der  Kultur 
natürlich  nicht  richtig  zu 
erfassen  vermöchte.  Im  all- 
gemeinen kann  man  in  der 
Kunst  dieser  Zeit  eine 
außerordentliche  Verfeine- 
rung der  künstlerischen 
Mittel  und  aller  Einzelheiten 
gewahren,  aber  auch  einen 
gewissen  Mangel  an  größe- 
rer Auffassung,  wie  dies 
selbst  bei  einem  Künstler 

Aus  einem  Gemälde  des  Chinesen  Lu  Hsin-Chung  (nach Tajima  X 12  b)  der  Bedeutung  Ogata 

Körins  (1660  bis  1716)  nicht  zu  verkennen  ist.  So  wie  dieser  Maler  auch  für 
zahlreiche  kunstgewerbliche  Gegenstände,  besonders  Lackarbeiten,  Entwürfe 
verfertigt  hat,  haben  gewiß  auch  an  der  künstlerischen  Entwicklung  der 
Textilkunst  hervorragende  Künstler  mittelbar  oder  unmittelbar  teilgenommen. 
Ebenso  wird  sich  sicherlich  auch  auf  diesem  Gebiete  die  Steigerung  der  im- 
pressionistischen Richtung  und  dann  in  der  zweiten  Hälfte  des  XVIII.  Jahr- 
hundertes  die  Tätigkeit  der  naturalistischen  Schule,  die  dem  überwuchernden 
Impressionismus  gegenüber  mehr  Gewicht  auf  Wahrheit  als  auf  Stimmung 
legte,  kenntlich  gemacht  haben.  Auch  wird  sich  die  Zunahme  der  Üppigkeit 
und  des  Wohllebens  in  der  langen  Friedenszeit,  die  sich  in  der  Malerei  durch 
Vorliebe  für  pikante  Gegenstände  zu  erkennen  gab,  gewiß  auch  im  Gegen- 
ständlichen der  Entwürfe  für  Textilarbeiten  nicht  selten  verraten  haben. 

Um  die  Mitte  des  XVIII.  Jahrhundertes  soll  jedoch  ein  auffälliger  Rück- 
gang der  Textilkunst  — und  wohl  der  ganzen  japanischen  Kunst  — 
begonnen  und  durch  etwa  40  Jahre  angehalten  haben;  immerhin  werden 
selbst  in  dieser  Zeit  auch  außerhalb  Kyotos  noch  tüchtige  Arbeiten  ge- 
schaffen. 

Das  um  die  Mitte  des  XVIII.  Jahrhundertes  erflossene  Verbot,  Blumen- 
stoffe außerhalb  Kyotos  zu  weben,  scheint  nicht  mit  den  Luxusgesetzen  des 
älteren  Europa  auf  eine  Stufe  gestellt  werden  zu  dürfen;  es  scheint  sich  viel- 
mehr um  eine  vorübergehende  monopolistische  Maßregel  zu  Gunsten  eines 
bestimmten  Ortes  gehandelt  zu  haben. 

Wirkliche  Luxusgesetze  werden  in  den  Dreißiger-  und  Vierzigerjahren 
des  XIX.  Jahrhundertes  erlassen;  einen  Vorteil  aus  ihnen  scheint  die  Er- 
zeugung von  Baumwollstoffen  gezogen  zu  haben. 

In  der  ostasiatischen  Kunst  hatte  sich  neben  dem  jeweilig  neuen  stets  ein 


großer  Teil  des  alten  Kunst- 
bestandes lebenskräftig  er- 
halten; doch  kann  man  seit 
dem  Beginne  des  XIX.  Jahr- 


Seidenstoff  von  einem  Kakemono,  wohl  chinesisch, 
XII. — XIII.  Jahrhundert  (nach  Tajima  X 8) 
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hundertes  in  Ja- 
pan neben  einem 
sehr  weitgehen- 
den Naturalismus 
ein  ganz  auffälli- 
ges Zurückgrei- 
fen auf  die  alte 
Kunst  bemerken 
— in  der  Malerei 
zumBeispiele  auf 
die  alte  Kano- 
Schule;  daneben 
machen  sich  dann 
stärkere  euro- 
päischeEinflüsse 
geltend. 

Auch  in  der 
T extilkunst  kann 
man  diese  drei 

einander  scheinbar  widersprechenden  Richtungen  vielfach  unterscheiden. 
Einer  der  um  die  Wiederbelebung  der  Textilkunst  verdientesten  Meister 
Date  Yacuke  soll  alte  japanische,  chinesische  und  italienische  Stoffe  eingehend 
studiert  haben.  In  diesem  ungewöhnlichen  Erstarken  des  Alten  ist  vielleicht 
aber  doch  ein  Zeichen  zu  erkennen,  daß  die  Kunst  infolge  des  übermäßigen 
Naturalismus  auch  in  Ostasien  sich  dem  Ende  einer  langen  Entwicklungs- 
periode näherte. 

Wie  es  bei  der  bereits  erwähnten  Beharrlichkeit  der  ostasiatischen 
Formenwelt  und  bei  der  großen  Nachahmungsgabe  insbesondere  der  Japaner 
überhaupt  schwer  ist,  zu  erkennen,  ob  man  wirklich  ein  altes  Stück  oder  nur 
eine  kaum  zu  unterscheidende  Kopie  vor  sich  hat,  ist  dies  besonders  bei 
Stoffen  der  Fall.  Im  großen  und  ganzen  müssen  wir  uns  — wenigstens  einst- 
weilen — begnügen,  das  Alter  eines  Typus,  nicht  eines  Exemplares,  festzu- 
stellen und  es  wird  auch  dies  nur  außerordentlich  selten  möglich  sein.  Aller- 
dings gibt  es,  wie  schon  in  dem  mehrfach  erwähnten  Aufsatze  im  Jänner- 
hefte dieser  Zeitschrift  erwähnt  wurde,  glücklicherweise  auch  einzelne 
Stoffreste,  die  als  alte  Weihgeschenke  oder  durch  ihren  sonstigen  Zusammen- 
hang mit  geschichtlich  beglaubigten  Personen  oder  Ereignissen  zum  Aus- 
gangspunkte der  Bestimmung  gemacht  werden  können;  besonders  wichtig 
ist  natürlich  auch  der  Vergleich  mit  Kunstwerken  anderer  Art,  bei  denen 

Datierungen  begreiflicher- 
weise häufiger  möglich  sind 
als  bei  Stoffen.  Wenn  wir  hier 
auch  keineswegs  ein  deut- 
liches Bild  der  ostasiatischen 


Seidenstoff,  grüner  Grund  mit  blauen  Ranken  und  verschieden  gefärbten  Mittel- 
Stücken;  etwas  glattes  Papiergold.  1/2  der  natürlichen  Größe 


Seidenstoff  von  einem  Kakemono,  wohl  des  XI.  Jahrhundertes 
(nach  Tajima  X 6) 
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und  im  besonderen  der  japanischen 
Textilkunst  geben  zu  können  vermeinen, 
so  wird  es  doch  vielleicht  nicht  wertlos 
sein,  einige  der  neuerworbenen  und, 
zur  Ergänzung  des  Bildes,  auch  der 
schon  früher  im  Museumsbesitze  be- 
findlichen, für  ostasiatisch  angesehenen 
Stücke  zu  geben,  soweit  man  sie  eben 
nach  irgend  einer  Seite  hin  in  den  Gang 
der  allgemeinen  Entwicklung  einzu- 
reihen vermag.  Es  mögen  darum  auch 
einige  andere  bemerkenswerte  Gewebe 
angeschlossen  werden,  die  bisher  über- 
haupt nicht  einzuordnen  waren,  in 
diesem  Zusammenhänge  vielleicht  aber 
in  einem  neuen  Lichte  erscheinen. 

Von  einem  sehr  alten  Typus,  den 
mit  Figuren  (Jagden  u.  a.)  in  Kreisen 
gemusterten  Stoffen,  war  schon  im 
Jännerhefte  dieser  Zeitschrift  die  Rede ; 
es  könnte  hier  vielleicht  hinzugefügt 
werden,  daß  sich  die  dort  geäußerte 
Ansicht,  man  habe  in  den  großen  Rund- 
scheiben in  den  Kreisumfassungen  eine 
im  besonderen  ostasiatische  Form  zu 
sehen,  noch  durch  zahlreiche  andere 
Beispiele  belegen  ließe,  so  etwa  durch 
das  auf  Seite  626  abgebildete  Stück.  Ein 
bemerkenswertes  Beispiel  rein  orna- 

Seidenstoff,  dunkelblauer  Grund,  grün  und  rot  mit  mental  gefüllter  Kreise  bietet  der  auf 
weißen  Umrissen.  Etwas  verkleinert  Seite  627  Unten  dargeStellte  Stoff,  der 

vielleicht  nicht  als  altes  Exemplar,  aber  doch  als  alter  Typus  anzusehen  ist;*  es 
scheint  übrigens,  daß  man  für  Ränder  von  Kakemono,  wie  dieser  Stoff  einer  ist, 
mit  Vorliebe  wirklich  alte  Reste  verwendete.  Darstellungen  von  Tieren,  Men- 
schenodermenschenähnlichen Wesen  scheinen  in  der  frühen  Zeit  ostasiatischer 

* In  dem  in  Tokio  erschienenen  Musterbuche  des  Kodama  zum  Beispiele  findet  sich  ein  bemerkenswerter 
Soldatengürtel  aus  der  Zeit  des  Kaisers  Koken  mit  diesen  Scheiben.  Die  kleinen  perlartigen  Kreise,  die  bis- 
weilen Stoffe  des  Mittelalters  im  Mittelmeergebiete  zeigen,  können  auf  ostasiatische  Vorbilder  zurückgehen, 
müssen  es  aber  nicht;  jedenfalls  sprechen  sie  nicht  gegen  das  im  besonderen  Ostasiatische  der  großen 
Scheibenmotive. 

Bei  Gelegenheit  der  Erwähnung  des  angeführten  Musterbuches  möchte  ich  dem  Herrn  ersten  Legations- 
Sekretär  Nishi  der  kaiserlich  japanischen  Gesandtschaft  in  Wien  meinen  Dank  aussprechen  für  die  von  ihm 
veranlaßte  Übersetzung  mehrerer  japanischer  Notizen,  die  ich  den  Stoffabbildungen  einiger  japanischer  Werke 
beigesetzt  fand.  Ebenso  möchte  ich  hier  Herrn  E.  Kumsch,  Direktor  der  Bibliothek  des  königlichen  Kunst- 
gewerbemuseums in  Dresden,  für  die  Überlassung  mehrerer  japanischer  Originalwerke  zu  Studienzwecken  Dank 
sagen,  sowie  Herrn  Architekten  Franz  Kupka  in  Wien,  der  mir  sein  vollständiges  Exemplar  der  japanischen 
Kunstzeitschrift  ,,Kokka“  zur  Verfügung  stellte. 
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Kunst  ebenso  beliebt  gewesen 
zu  sein  wie  in  der  frühmittelalter- 
lichen des  Mittelmeergebietes. 

Man  vergleiche  den  Teppich  auf 
dem,  allerdings  erst  etwas  spä- 
terer Zeit  entstammenden  Bilde 
(bei  Tajima,  „Selected  Relics  of 
Japanese  Art“  Kioto  1903,  II., 
ii),  der  uns  in  Kreisen  teufelar- 
tige Gestalten  und  phantastische 
Tiere  zeigt;  es  ist  hier  nicht  ent- 
scheidend, in  welcher  Technik 
(Weberei,  Gobelinarbeit  oder 
Stickerei)  das  Vorbild  ausgeführt 
war,  auch  nicht,  ob  die  male- 
rische Abbildungnichtbedeutend 
freier  ist  als  das  Urbild:  etwas 
Unerhörtes  wurde  wohl  kaum 
dargestellt.  Drachenartige  Ge- 
stalten in  großen  versetzten 
Kreisen  sehen  wir  auf  der  Dar- 
stellung eines  Behanges  an  der 
Holzstatue  des  Vimala-Kirti,  die 
auf  Unkei  (um  das  Jahr  1200)  zu- 
rückgeführt wird ; bei  Tajima,  a. 
a.  O.,  II.,  16.  — Tiere  in  Kreisen, 
die  wieder  das  runde  Scheiben- 
motiv aufweisen,  zeigt  der,  wie 
gesagt,  vielleicht  ältere  Randstoff 
eines  Bildes,  das  dem  Shoi  Iwasa 
(Anfang  des  XVII.  Jahrhunder- 
tes)  zugeschrieben  wird  (Tajima, 
a.  a.  O.,  III.,  31);  die  Tiere  selbst 
erinnern  an  die  auf  einem  an- 
deren Stoffe,  der  sich  in  meinem 
mehrfach  erwähnten  Werke 

über  die  Weberei  und  Stickerei  (Tafel  104a)  abgebildet  findet;  es  kann  die 
dort  geäußerte  Vermutung,  daß  uns  dieser  Stoff  ein  ostasiatisches  Motiv  vor 
Augen  führe,  dadurch  vielleicht  eine  neue  Stütze  erhalten. 

Die  großen  Kreismuster  scheinen  in  der  ostasiatischen  Kunst,  gleichwie 
in  der  des  Mittelmeergebietes  allmählich  zurückzutreten;  das  heißt  in  Ostasien 
erlangen  neben  ihnen  neue  Typen  immer  größere  Bedeutung,  während 
sie  sich  im  Westen  überhaupt  verlieren;  bei  besonders  festlichen  und  Staats- 
gewändern haben  sie  im  Osten  jedenfalls  immer  ihre  Vorherrschaft  gewahrt. 


Seidenstoff,  gelbbrauner  Grund,  Blattwerk  grün, 
rot  und  weiß.  2/^  der  natürlichen  Größe 


Rosetten 
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Reiche  Rosetten  in  Kreisen, 
wie  wir  sie  auch  im  westländi- 
schen Mittelalter  und  da  wohl 
nicht  ohne  Zusammenhang  mit 
Ostasien  finden,  zeigen  verschie- 
dene Beispiele,  die  Tajima  bie- 
tet, so  etwa  der  Fußteppich  auf 
der  Darstellung  der  Mondgöttin, 
die  dem  Takuma  Shoga  (XII, 
bis  XIII.  Jahrhundert)  zuge- 
schrieben wird  (a.  a.  O.  II.,  ig), 
und  ein  Bild,  das  auf  Fujiwara 
Nobuzane  zurückgeführt  (a.  a. 
O.  IV.,  17,  Blatt  3)  wohl  aus 
dem  Ende  des  XIII.  Jahrhunder- 
tes  stammt. 

Besonders  kennzeichnend 

Seidenstoff,  dunkelblauer  Grund  mit  glattem  Papiergolde.  Ostasien  Scheinen  aber  die 

r/2  der  natürlichen  Größe 

Kreismusterungen  zu  sein,  bei 
denen  ziemlich  weit  voneinander  stehende  Kreise  von  freierem  Rankenwerke 
oder  von  zarter  geometrischer  Füllmusterung  umgeben  sind.  Einen  überaus 
bemerkenswerten  Stoff  mit  Drachen  in  mehrfach  geschwungenen  Kreisen, 
wie  sie  im  späteren  Mittelalter  auch  im  Mittelmeergebiete  üblich  sind,  auf  sehr 
fein  gemustertem  Grunde  zeigt  ein  Gemälde  des  Chinesen  Lu  Hsin-chung, 
der  in  der  späten  Sung-  oder  frühen  Yuen-Periode  lebte  (Seite  627).*  Räder, 
über  die  übrigens  noch  gesprochen  werden  soll,  statt  der  Kreise,  sehen  wir 
auf  einem  dem  Shogun  Yoshimochi  (1384  bis  1428) 
zugeschriebenen  Bilde,  das  durch  seine  Stoffdar- 
stellungen überhaupt  bemerkenswert  ist  (Tajima,  a. 
a.  O.,  V.  ig);  den  Grund  bildet  hier  ein  feines  Rauten- 
muster. Sonst  vergleiche  man  das  noch  zu  be- 
sprechende auf  Seite  636  wiedergegebene  Stück. 

Strengeres  Rankenwerk,  noch  um  rosettenartig 
ausgestaltete  Kreise,  zeigt  der  auf  Seite  628  abgebil- 
dete Stoff.  Viel  freier  sind  die  gesamten  Formen, 
sowohl  die  ganz  zu  Blüten  gewordenen  Kreise  als 
die  umgebenden  Ranken,  bei  dem  Stücke,  das  wir 
auf  Seite  631  oben  abgebildet  finden.  Ein  verwandter, 
aber  mehr  indisch  anmutender  Stoff  ist  der  bereits 
erwähnte,  der  auf  Seite  go  im  Jännerhefte  dieser  Zeit- 

* Seine  Lebenszeit  ist  unbekannt,  doch  wird  er  bereits  im  XV.  Jahr- 
hundert erwähnt.  Man  vergleiche  Tajima  a.  a.  O.  V.,  zu  Abbildung  15. 

Eine  größere  Anzahl  der  oben  besprochenen  vergleichbaren  Stoffe 
findet  man  auch  auf  Tafel  XIV  in  Oskar  Münsterbergs  Werk  über  „Japanische 
Kunstgeschichte“.  (Braunschweig  1904,  I.  Band.) 


Seidenstoff,  cremefarbener 
Grund  und  glattes  Papiergold, 
1/2  der  natürlichen  Größe 
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Schrift  abgebildet  und  dort  ein- 
gehendbesprochen ist;  sehr  nahe 
steht  auch  der  Randstoif  auf  einem 
Kakemono  des  Chinesen  Mu-chi, 
einem  Stücke,  das  sich  inschriftlich 
seit  mindestens  5 oojahreninjapan 
befindet  (Abbildung  Seite  630 
unten),  und  der  auf  Seite  630  oben, 
der  nach  einem  Bilde  des  erwähn- 
ten chinesischen  Malers  Lu  Hsin- 
chung,  dargestellt  ist.  Vergleich- 
bar wären  unter  anderen  auch 
das  Gewandmuster  des  Ono-no 
Döfü  auf  einem,  spätestens  dem 
XIII.  Jahrhunderte  entstammenden 
Bildnisse  im  kaiserlich  japanischen 
Schatze  (Abbildung  Seite  629) 
und  die  auf  Seite  632  und  633  dar- 
gestellten Muster,  die  aber  grö- 
ßere Gebundenheit  zeigen.  Als 
Weiterentwicklung  des  zuletzt 

genannten  Stoffmusters  kann  Seidenstoff,  blauund  bräunlich.  Aus  Dreger  , .Künstlerische 
vielleicht  das  eines  auf  dieser  Seite  Entwicklung  der  Weberei  und  Stickerei  . . . “ Tafel  84  a 

abgebildeten  Stückes  angesehen  werden;  ich  habe  es  zwar  schon  an  anderer 
Stelle  gebracht,  wiederhole  es  hier  aber,  weil  es  in  diesem  Zusammenhänge 
wohl  besser  gewürdigt  werden  kann.*  Durch  den  feinen  Grund,  der  uns  später 
noch  beschäftigen  soll,  besonders  bemerkenswert  ist  sodann  der  auf  Seite  631 
unten  wiedergegebene  Stoffstreifen. 

Es  wurde  bereits  erwähnt,  daß  die  Kreismusterung  auch  durch  das 
,, Rad  des  Gesetzes“,  eine  auf  Indien  zurückgehende  buddhistische  Vorstellung, 
ersetzt  werden  kann.**  Dieses  Rad  finden  wir  auf  ostasiatischen  Stoffen 
sogar  ziemlich  häufig;  es  genüge  ein  Beispiel  (Seite  634)  und  der  Hinweis 
auf  ein  Stück  aus  dem  XI.  Jahrhunderte,  das  Hayashi  (a.  a.  O.,  Seite  124) 
abgebildet  hat.  Es  findet  sich  das  Rad  hier  noch  mit  den  buddhistischen 
drei  Kugeln  vereinigt,  über  die  in  dem  erwähnten  Werke  über  die 
,, Künstlerische  Entwicklung  der  Weberei  und  Stickerei  . . . “ (Seite  125) 
eingehender  gesprochen  wurde. 

* Das  eigentümliche  palmettenartige  Blatt-  oder  Zweigmotiv  des  Grundes  findet  sich  nicht  selten  auf 
einfacher  gemusterten  Stoffen,  die  uns  holländische  Bildnisse  des  XVII.  Jahrhundertes  — etwa  das  reizende 
Bildnis  der  zwei  kleinen  Mädchen  von  Cornelis  de  Vos  im  Berliner  Museum  — vor  Augen  führen.  Vielleicht 
ist  hierin  ein  Einfluß  Ostasiens  auf  die  beginnende  niederländische  Weberei  zu  erkennen.  — Als  spätere  sara- 
zenische Umbildung  des  auf  Seite  630  oben  dargestellten  Stückes  kann  das  auf  Tafel  84  b der  ,, Künstlerischen 
Entwicklung  der  Weberei  und  Stickerei  . . . “ angesehen  werden. 

* Wenn  dem  Verfasser  auch  bekannt  ist,  daß  das  Rad  bei  vielen  Völkern  und  wohl  unabhängig  von 
einander  als  Sinnbild  der  Sonne  Bedeutung  erlangt  hat,  darf  es  in  buddhistischen  Ländern  doch  gewiß  mit 
indischen  Vorstellungen  in  Zusammenhang  gebracht  werden. 
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Freiere  Umgestal- 
tungen der  Kreise 
zeigt  der  auf  Seite  634 
oben  dargestellte  Stoff, 
dessen  rund  geordnete 
Tierpaare  bei  ostasiati- 
schen Arbeiten  keines- 
wegs eine  Seltenheit 
sind.  Die  sozusagen 
letzte  naturalistische 
Umgestaltung  der 
Kreismuster  mit  geo- 
metrischer Grundfül- 
lung stellt  uns  der  auf 
dieser  Seite  abgebildete 
Stoff  vor  Augen;  solche 
Formen  sind  vor  dem 
XVII.oder  XVIIL  Jahr- 
hunderte wohl  nicht 
denkbar.  Kühn  ist  das 
Übereinanderschieben 
der  Hauptformen  und 
weitgehend  ihr  N atura- 
lismus ; die  Grundfül- 
lung dagegen  gehört 

sehr  alter  Überliefe- 
rung an,  das  Haken- 

kreuz mag  sogar  nicht 
ohne  (buddhistisch-)  religiöse  Nebenbedeutung  in  das  ursprüngliche  Muster 
gekommen  sein.  Das  Nebeneinander  vollkommen  abstrakter  und  naturalisti- 
scher Formen,  das  in  Europa  zuerst  in  Rokoko  und  da  sicher  unter  ost- 
asiatischer Einwirkung  Bedeutung  erlangt  hat,  ist  für  Ostasien  auch  in  weit 
früherer  Zeit  nicht  auffällig. 

Freiere  Umgestaltungen  des  besprochenen  Typus  stellen  die  auf 

Seite  637  und  638  wiedergegebenen  Stoffe  dar. 

Einen  ganz  anderen  Typus  zeigen  die  Abbildungen  auf  Seite  639  und  640. 
Ein  dem  Stücke  auf  Seite  63g  vergleichbarer  Stoff  findet  sich  zum  Beispiele 
als  Randstoff  eines  Kakemonos  des  Takuma  Shogu  aus  dem  späteren 
XII.  Jahrhunderte  (Tajima,  a.  a.  O.  VI.,  13).  Man  bemerke  in  der  Füllung 
der  Quadrate  des  Stoffes  (Seite  63g)  auch  wieder  die  feinen  geometrischen 
Grundmusterungen;  insbesondere  die  Sechseckform,  die  bei  dem  Stücke  auf 
Seite  640  oben  auch  selbständig  auftritt,  ist  sehr  beliebt.  So  mag  auch  die  von 
mir  an  anderer  Stelle  bereits  besprochene  Vorliebe  für  Sechseckgliederung 
und  Sechseckfüllung  in  europäischen  Stoffen  des  Xlll.und  XIV.  Jahrhundertes, 


Seidenstoff  in  verschiedenem  Blau,  Grün,  Braun  und  Gelb.  4/5  der  natür- 
lichen Größe 
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auf  den  durch  die 
Mongolenbewegung 
geförderten  ost- 
asiatischen Einfluß 
zurückgehen;  man 
erinnere  sich  der  be- 
kannten Stoffe  mit 
den  Hirschen  und 
Strahlen  in  sechs- 
eckiger Gliederung. 

Gleichfalls  mit  den 
europäisch-mittelal- 
terlichen Arbeiten  in 
Vergleich  zu  bringen 
wäre  der  auf  Seite  641 
dargestellte  Stoff,  der 
unsauch  das  auf  euro- 
päischen Geweben 
der  erwähnten  Zeit 
so  häufige  Strahlen- 
motiv zeigt.^Ein  Ver- 
treter späterer  Ent- 
wicklung istwohl  das 
Stück  auf  Seite  643, 
bei  dem  die  Schat- 
tierung der  Blätter 
bemerkenswert  ist. 

Den  ausgespro- 
chenen Charakter 
der  neueren  chinesi- 
schen Kunst,  wie  er 
sich  etwa  seit  dem 
Jahre  1600  auch  in 
der  japanischen 
Kunstgeltendmacht, 
zeigen  die  Darstellungen  auf  Seite  642  und  644.  Mit  der  bunten  Farbigkeit  des 
ersten  dieser  Stoffe  wären  etwa  die  chinesischen  Porzellane  der  genannten 
Zeit  zu  vergleichen;  dem  anderen  wäre  dann  zum  Beispiele  der  Vorhang  auf 
einem  Bilde  des  1650  verstorbenen  Iwasa  Matobei  (bei  Tajima,  a.  a.  O.,  V., 
31)  gegenüberzustellen. 

Den  letzten  Stadien  der  altjapanischen  Entwicklung  gehören  jedenfalls 
auch  die  auf  Seite  645  bis  647  dargestellten  Stoffe  an,  obgleich  das  rauten- 
artige Hauptmotiv  des  ersten  dieser  Stücke  gewiß  sehr  alt  ist  und  sich  in 


Seidenstoff,  glattes  Papiergold  und  verschiedene  Farben  auf  ziegelrotem 
Grunde.  2/^  der  natürlichen  Größe 


* ,, Künstlerische  Entwicklung  der  Weberei  und  Stickerei  . . . Seite  126,  sowie  Seite  141  und  142. 
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der  schematischen,  aber 
nochnicht  naturalistisch 
ausgestalteten  Grund- 
form schon  auf  einemGe- 
mälde  aus  der  Mitte  des 
VIII . J ahrhundertes  (Ta- 
jima,  a.  a.  O.,  II.,  4)  findet. 
Das  nächste  Stück  zeigt 
uns  wieder  das  eigen- 
tümlicheNebeneinander 
geometrischer  undnatu- 
ralistischer  Formen,  und 
zwar  wieder  Sechsecke 
(Wabenformen)  und 
ähnliche  Linienverbin- 
dungen mit  Hakenkreu- 
zen wie  der  auf  Seite  636 
abgebildete  Stoff.  Bei 
dem  Stücke  auf  Seite  647 
möge  nicht  unbeachtet 
bleiben,  daß  sich  in  dem 
phantastischen  Tiere, 
das  demKraniche  gegen- 
übersteht, ein  sicherer 
Nachkomme  der  altbuddhistischen  Garuda  erhalten  hat;  man  vergleiche  im 
Jännerheft  dieser  Zeitschrift  die  Abbildungen  auf  Seite  81  und  88.  Echt 
ostasiatisch  ist  hier  auch  wieder  das  Nebeneinander  der  realistischen  und 
phantastischen  Welt  und  bemerkenswert  die  geometrische  Musterung  des 
Garuda-Körpers,  die  sich  Europa  wohl  im  Mittelalter,  aber  nicht  in  einer 
sonst  so  naturalistischen  Zeit,  gestattet  hätte. 

Offenbar  spät  sind  die  auf  Seite  648,  650  oben  und  65 1 abgebildeten  Stoffe. 
Eine  den  Linien  im  Grunde  des  hier  zuerst  genannten  Stückes  ähnliche,  aber 
mehr  wie  Wellen  des  Wassers  wirkende  Musterung  findet  sich  allerdings 
schon  auf  einem  Bilde  des  Takamitsu  Awatoguchi,  der  um  1400  blühte 
(Tajima,  X.,  15,  2,  Bild,  Figur  in  der  Mitte);  die  darüber  gestreuten  Blumen 
sind  da  aber  viel  strenger.  Den  sodann  genannten  Stoff  (Seite  651)  wird  man, 
wenn  man  ähnliche  Arbeiten  in  dem  Werke  Hayashi’s  (z.  B.  Tafel  LXVIII, 
Nr.  16)  vergleicht,  wohl  nicht  vor  das  XVIII.  Jahrhundert  versetzen.  Der 
noch  erwähnte  Stoff  (Seite  650  oben)  endlich  gehört  anscheinend  erst  dem 
XIX.  Jahrhunderte  an;  man  vergleiche  zum  Beispiele  einen  Stoff  (Tajima, 
a.  a.  O.  LXVIII,  Nr.  7),  der  ähnliches  Linienwerk,  allerdings  in  ganz  nüch- 
terner Anwendung,  auf  einer  Art  Landkartendarstellung  bringt. 

Wie  gesagt,  wollen  wir  auch  bei  den  Stücken,  die  wir  für  ältere  Typen 
erklärt  haben,  nicht  behaupten,  daß  gerade  die  vorliegenden  Exemplare  wirk- 
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lieh  alter  Zeit  angehören.  Aber  viel- 
leicht wird  sich  dies  gerade  bei  einigen 
Stücken  nachweisen  lassen,  die  man 
bisher  überhaupt  nicht  für  ostasiatische 
Arbeiten  gehalten  hat,  die  in  diesem 
Zusammenhänge  aber  als  solche  er- 
scheinen mögen,  und  für  Europa  sicher 
schon  als  ein  Jahrhunderte  alter 
Besitz  gelten  können. 

Insbesondere  gilt  dies  von  einem 
Gewebe,  das  bisher  ganz  vereinzelt 
und  rätselhaft  dastand;  ich  meine  die 
sogenannte  Dalmatika  des  heiligen 
Lambertus  in  der  Liebfrauenkirche  zu 
Maestricht,  die  in  der  ,, Zeitschrift  für 
christliche  Kunst“  (iSgg,  Sp.  375  ff.) 
abgebildet  und  von  Josef  Braun  aus- 
führlich und  mit  großer  Sachkenntnis 
besprochen  worden  ist.  Es  sei  gleich 
bemerkt,  daß  das  Österreichische  Mu- 
seum in  der  glücklichen  Lage  ist,  ein 
mit  dem  Gewebe  der  Dalmatika  voll- 
ständig übereinstimmendes  Stück  zu 
besitzen,  nach  dem  auch  die  beigege- 
bene Abbildung  (Seite  64g)  in  halber 
Größe  angefertigt  ist.  Der  Stoff  ist  von 
Bock  und  Willemsen  erwähnt  und  als 
völlig  abweichend  von  den  Geweben 
aller  bekannten  Kirchengewänder 
bezeichnet  worden,  und  Braun  meint: 

,,Daß  wirklich  die  Musterung  ganz  Seidenstoff,  weißer  Grund  mit  glattem  Papiergold  und 

. ,111  *1  • verschiedenen  Farben.  Etwas  verkleinert 

vereinzelt  dasteht,  kann  ich,  soweit 

meine  Beobachtungen  reichen,  nur  bestätigen.  Es  ist  mir  bisher  weder 
gelungen,  ein  Gegenstück  zum  Dessin  des  Gewandes,  noch  zum  wenigsten 
ein  verwandtes  Motiv  zu  finden.“ 

Über  die  Musterung  und  Machart  sagt  Braun  weiter:  ,,Eine  Ausstattung 
durch  aufgesetzte  Streifen  oder  sonstige  Besätze  fehlt  dem  Gewände  voll- 
ständig. Das  Zierstück,  welches  sich  auf  der  Brust  unter  dem  Kopfdurchlaß, 
und  zwar  nur  hier  befindet,  ist  dem  Stoff  der  Tunika  weder  ein-  noch  auf- 
genäht, sondern  eingewebt,  ein  Beweis,  daß  derselbe  eigens  für  dieses 
Gewand  verfertigt  worden  ist.“  Nebenbei  bemerkt,  erscheint  mir  diese 
Annahme  nicht  zwingend,  da  das  Gewand  ja  mehrere  Nähte  aufweist,  so 
daß  man  sich  den  Stoff  auch  anders  zusammengefügt  vorstellen  kann.  Es 
heißt  dann  weiter:  ,,Eine  besondere  Beachtung  verdient  der  Umstand,  daß 
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der  Weber  in  dem  Zierstück  zugleich 
mit  der  demselben  eigenen  Musterung 
auch  das  Dessin  des  übrigen  Stoffes 
(die  Rauten  des  Grundes  im  vergrö- 
ßerten Maße)  beibehalten  hat.  Er  hat 
das  dadurch  ermöglicht,  daß  er  für  letz- 
teres eine  dichtere  Bindung  wählte,  als 
für  ersteres.  Die  Geschicklichkeit,  mit 
der  er  das  getan,  und  die  technische 
Vollendung,  die  sich  hierin  ausspricht, 
verdienen  unsere  Bewunderung.“ 

,, Eigenartig  wie  die  Musterung 
ist  die  Technik  des  Gewebes.  Dekom- 
poniert  man  dasselbe,  so  ergibt  sich, 
daß  der  lockere,  durchsichtige  Fond 
des  Dessins  durch  eine  Art  von  Gaze- 
bindung hergestellt  ist,  bei  der  allemal 
drei  nebeneinanderliegende  Ketten- 

Seidenstoff,  in  verschiedenem  Blau  mit  etwas  Rot.  ..  , . 

Etwas  verkleinert  faden  zusammengezogen  und  umein- 

ander geschlungen  wurden.  Dagegen 
ist  zur  Erzielung  des  Dessins  selber  Taffetbindung  angewandt  worden, 
und  zwar  setzt  sich  die  Kette  dabei  fast  überall  aus  zwei  Fäden  zusammen.“ 
Ich  glaube,  daß  alles,  was  an  diesem  Stücke  auffällig  und  von  den  Stoffen 
des  Mittelmeergebietes  abweichend  er- 
scheint, sich  leicht  erklären  läßt,  wenn 
wir  ostasiatischen  Ursprung  annehmen. 

Für  das  eigentümliche  Blattmuster 
möchte  ich  auf  den  unter  den  Neu- 
erwerbungen des  Museums  befindli- 
chen japanischen  oder  chinesischen 
Stoff  hinweisen,  der  sich  auf  Seite  650 
unten  abgebildet  findet;  verwandte, 
wenn  auch  etwas  strengere  Formen 
sind  in  japanischen  Musterbüchern 
nicht  selten  und  kommen  auch  in 
der  neuerworbenen  Sammlung  des 
Museums  sonst  noch  vor. 

Die  Anwendung  kleingemuster- 
ten, hauptsächlich  auf  geometrischer 
Grundlage  ausgestalteten  Grundes 
scheint,  wie  wir  bereits  gesehen  haben, 
eine  kennzeichnende  Eigentümlichkeit 
der  ostasiatischen  Stoffe  zu  sein;  man 
vergleiche  etwa  noch  den  Randstoff 


Seidenstoff,  hauptsächlich  Ziegelrot  mit  Weiß.  2/3  der 
natürlichen  Größe 
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Seidenstoff,  hauptsächlich  glattes  Papiergold  und  Grün  auf  feuerrotem  Grund 


eines  Kakemono  des  Chinesen  Ma  Yuan  (um  1200)  bei  Tajima  (VIII.  12)  oder 
den  Stoffrand  eines  Kakemono  aus  der  ersten  Hälfte  des  XI.  Jahrhundertes, 
der  nebenbei  (Seite  631  unten)  nach  Tajima  abgebildet  ist.  Schachbrett- 
förmigen Grund  zeigt  etwa  der  schon  erwähnte  bemerkenswerte  Stoff  aus 
dem  Anfänge  des  XI.  Jahrhundertes  bei  Hayashi  (a.  a.  O.  Seite  124)  .* 

Der  Typus  des  durchbrochenen  Gewebes  mit  eingewebter  dichterer 
Musterung  scheint  im  Mittelmeergebiete  bis  in  das  XVIII.  Jahrhundert  nie- 
mals üblich  gewesen  zu  sein. 

Ich  bin  augenblicklich  allerdings  auch  nicht  im  stände,  beglaubte 
ostasiatische  Arbeiten  dieser  Art  aus  alter  Zeit  nachzuweisen;  daß  diese 
Arbeiten  aber  nicht  nur  heute,  sondern  schon  einige  Jahrhunderte  in  Ost- 
asien, besonders  wohl  in  China,  keineswegs  selten  waren,  können  einige  Stellen 
bei  Savary  beweisen;  zugleich  zeigen  sie  auch,  daß  solche  Stoffe  sogar 
noch  im  XVIII.  Jahrhunderte  in  Europa  kaum  üblich  waren.  Wir  dürfen  ihre 
Erzeugung  in  jener  frühen  Zeit,  der  unser  Stoff  angehören  muß,  in  Europa 
also  gewiß  nicht  voraussetzen;  aber  auch  im  näheren  Oriente  wurden 
solche  Stücke  kaum  erzeugt,  es  hätten  sich  sonst,  bei  der  engen  Ver- 
bindung dieser  Länder  mit  Europa  gerade  in  älterer  Zeit,  gewiß  mehr  Ar- 
beiten dieser  Art  bei  uns  erhalten.  Und  auch  in  den  letzten  Jahrhunderten 
ist  noch  keine  Einfuhr  derartiger  Arbeiten  aus  dem  näheren  Oriente  nach 


* Für  einen  Erforscher  primitiver  Kunst  mag  es  naheliegen,  die  hier  erkennbaren  Grundformen  mit  den 
beim  indischen  ,,  Abbinden“  entstehenden  Musterungen  in  Verbindung  zu  bringen.  Man  vergleiche  zum  Beispiele 
im  ,, Journal  of  Jndian  Art“  11  (London,  1888)  12.  Two  Saris. 
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Europa  nachzuweisen,*  Es  heißt 
bei  Savary  (V.  1262):  „On  fabri- 
que  encore  ä la  Chine  quatre  sor- 
tes  d’etoffes  de  soie,  qui  sont  peu 
connus  en  Europe:  Tune  qu’on 
nommeToüanse  ou  Twantse,  qui 
approche  de  ce  qu’on  appelle  en 
France  furies  ou  satins  fa9onnes; 
l’autre  qu’on  nomme  Cha,  plus 
legere,  & qui  sert  l’ete,  est  une 
Sorte  de  taffetas  ordinairement  ä 
fleurs  percees  ä jours,  comme  les 
dentelles  d’Angleterre  . . 

Um  diese  Stelle  zu  verstehen, 
müßte  man  allerdings  wissen,  was 
eben  die  ,,dentelle  d’Angleterre“ 
ist;  es  sei  daher  entschuldigt, 
wenn  ich  diese  bisher  viel  um- 

Seidenstoff,  glattes  Papiergold  und  verschiedene  Farben  be-  Strittene  FraffC  hier  berühre  Ich 
sonders  Carmoisin  auf  gelbem  Grunde.  1/2  der  natürlichen  Größe  ° , 

tue  dies  um  so  lieber,  als  ich  einen 
Irrtum  berichtigen  kann,  den  ich  früher**  selbst  geteilt,  ja  vielleicht  vergrößert 
habe.  Es  scheint  mir  nun,  daß  auch  hierüber,  wenigstens  über  das,  was  die 
„dentelle  d’Angleterre“  zu  einer  bestimmten  Zeit  war,  eine  Stelle  bei  Savary, 
die  dem  Dictionnaire  du  Citoyen  von  1761  entlehnt  ist,  Aufschluß  zu  geben  ver- 
mag; (a.  a.  O.,  IV.,  Sp.  261  und  262)  es  wird  da  zunächst  die  ,, echte  Brüsseler 
Spitze“  beschrieben;  wir  erwähnen  hier  aber  sogleich,  daß  es  sich  an  dieser 
Stelle  nur  um  eine  bestimmte,  etwa  in  der  Mitte  des  XVIII.  Jahrhundertes  so- 
genannte Spitzenart,  nicht  um  alle  in  Brüssel  erzeugten  Spitzen  handeln 
kann.  Savary  sagt  also: 

,,Le  point  de  Bruxelles  est  ce  qu’il  y a de  plus  beau  en  ce  genre,  soit 
pour  la  richesse  de  l’invention,  soit  pour  le  goüt  & la  perfection  du  travail . . . 
le  point  se  travaille  ä l’aiguille. 

Si  quelquefois  on  execute  les  fonds  au  fuseau,  ce  qui  donne  au  point  une 
qualite  inferieure,  les  fleurs  sontneanmoinstoujoursfaitsäl’aiguille.  Ainsiily  a 
deux  sortes  de  reseau  dans  cette  dentelle  de  point,  le  reseau  ä l’aiguille  & le 
reseau  au  fuseau . . . 

Les  Anglois  sont  parvenus  ä imiter,  quoique  tres-imparfaitement,  la  den- 
telle de  Bruxelles.  Ils  l’ont  appellee  point  d’Angleterre.  II  est  fabrique  au 
fuseau  dans  le  goüt  de  la  dentelle  de  Bruxelles  pour  le  dessein;  mais  le  cordon 

* Die  Ableitung  des  Wortes  „Gaze“  von  der  Stadt  Gaza  scheint  mir  so  ziemlich  in  der  Luft  zu  hängen. 
Auch  ist  die  Herstellung  einfach  gitterartiger  Stoffe  doch  noch  etwas  anderes  als  die  durchbrochener  Stoffe  mit 
eingewebter  dichter  Musterung;  dies  gilt  auch  betreffs  der  früher  (Seite  629  Anmerkung**)  gebrachten  Nachricht, 
daß  in  Holland  Gazegewebe  hergestellt  wurden.  Mir  scheint  es  übrigens  nicht  ausgeschlossen,  daß  gerade  bei 
der  Entstehung  der  holländischen  Gazeweberei  Ostasien  mitwirkte.  — Das  Schema  eines  einfachen  Gazegewe- 
bes ist  in  dem  Werke  über  die  ,, Künstlerische  Entwicklung  der  Weberei  und  Stickerei  . . “ Tafel  i dargestellt. 

**  ,, Entwicklungsgeschichte  der  Spitze“,  Seite  105;  ,,  Künstlerische  Entwicklung  . . . “,  Seite  264. 
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ou  la  bordure  des  fleurs  n’a 
point  de  solidite.  Ces  fleurs  se 
detachent  tres  promptement 
des  fonds  qui  ne  sont  pas  plus 
solides.  Les  fabriquans  An- 
glois  pour  favoriser  les  Pre- 
miers essais  de  leurs  manu- 
factures,  acheterentbeaucoup 
de  dentelles  de  Bruxelles, 
qu’ils  vendoient  ä toute  l’Eu- 
rope  SOUS  le  nom  de  point 
d’Angleterre.  Combien  de 
personnesencoreaujourd’hui 
croyent  porter  du  point  de  fa- 
brique  Angloise,  qui  cepen- 
dantn’est  autre  chose  qu’une 
dentelle  de  Bruxelles.“ 

Dieser  sonderbare  Weg 
der  Einführung  erinnert  eini- 
germaßen an  die  Art,  wie 
die  Banknotenfälscher  vor- 
zugehen pflegen,  wenn  sie  Mithelfer  zu  gewinnen  suchen;  um  sie  von  der 
Güte  ihrer  Fälschungen  zu  überzeugen,  übergeben  sie  ihnen  zunächst  echte 
Noten  unter  der  Vorspiegelung,  es  wären  von  ihnen  gefälschte.  Natürlich 
nimmt  jeder  diese  Note  als  echte  an  und  der  ersehnte  Genosse  ist  entzückt 
über  die  gelungene  Fälschung  und  für  die  Sache  gewonnen. 

Auch  die  ersten ,, Fälschungen“  der  Engländer  scheinen  also  echte  Stücke 
gewesen  zu  sein;  die  folgenden  waren  dann  weniger  gelungen.  Was  für  unsere 
Frage  aus  der  Beschreibung  aber  deutlich  hervorgeht,  ist,  daß  die  „englische 
Spitze“,  die  in  dieser  Zeit  als  Nachahmung  der  Brüsseler  natürlich  den 
Spätrokoko-  oder  frühen  Louis  XVI -Charakter  zeigte,  kräftigere  Blumen 
und  ein  regelmäßiges  durchbrochenes  Grundnetz  haben  mußte. 

Diese  Hauptsache  stimmt  also  mit  den  chinesischen  Arbeiten  der 
besprochenen  Art.  Nun  trifft  diese  Hauptsache  allerdings  auch  bei  den 
echten  Brüsseler  Spitzen  und  vielen  anderen  zu;  wenn  Savary  nun  nicht  die 
Brüsseler  Arbeiten  selbst,  sondern  gerade  ihre  minder  gelungenen  Nachah- 
mungen mit  den  chinesischen  Geweben  vergleicht,  so  liegt  der  Grund  hiefür 
wohl  darin,  daß  man  bei  den  englischen  Arbeiten  eher  an  eine  mechanische 
Arbeit  erinnert  wurde,  als  bei  den  zarten  und  duftigen  Arbeiten  Brüssels. 

Der  Vergleich  mit  den  ,, englischen  Spitzen“  macht  uns  aber  jedenfalls 
klar,  daß  wir  in  der  erwähnten  chinesischen  Stoffsorte,  von  der  gesagt  ist, 
daß  sie  in  Europa  kaum  bekannt  ist,  eine  Art  gemusterten  und  durch- 
brochenen Gewebes  zu  erkennen  haben,  und  man  wird  eine  ähnliche  Be- 
schreibung ohne  Schwierigkeit  auch  auf  unser  Gewebe  anwenden  können. 
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Eine  andere  Stelle  bei 
Savary  läßt  uns  übrigens 
annehmen,  daß  selbst  eine 
in  gewissem  Sinne  weniger 
vollendete,  oder  wenigstens 
weniger  solide  Art  der  Her- 
stellung gemusterter  Dünn- 
stoffe, als  unser  Stoff  sie 
darstellt,  noch  im  XVIII. 
Jahrhunderte  vielfach  aus 
Indien  und  China  nach 
Europa  eingeführt  wurde 
und  hier  kaum  besondere 
Bedeutung  erlangt  hatte 
(Savary,  a.  a.  O.,  III.,  57): 

,, Quant  aux  gazes  figu- 
rees,  brochees,  elles  s’exe- 
cutent  comme  toutes  les 
autres  etoffes  figurees,  tan- 
töt  ä la  petite  tire,  tantöt  ä 
la  grande  tire.  Le  brocher 
se  fait  ä l’espolin  ä l’ordi- 
naire:  il  faut  autant  d’es- 
polins  que  de  couleurs  . . . . 
Comme  les  fils  du  brocher 
s’etendent  sur  toute  la  lar- 
geur  de  l’etoffe,  quoiqu’ils 
ne  soient  pris  entre  les  fils 
de  chaine  qu’en  quelques 
endroits;  on  n’appercoit 
point  le  dessein,  & toutes 
les  facons  ou  figures  sont 
cachees,  tant  que  la  piece 

Seidenstoff,  sehr  bunt  auf  weißem  Grunde  2 3 der  natürlichen  Größe  gaze  eSt  SUr  le  mctier. 

mais  quand  la  piece  est 
levee  de  dessus  le  metier,  on  la  donne  ä des  ouvrieres  appelees  coupeuses  .... 
elles  enlevent  toutes  les  soies  inutiles  ou  portions  de  fils  non  compris  entre 
les  fils  de  chaine,  et  font  paraitre  la  figure. 

Ce  lacis  ou  portions  de  fils  non  compris  entre  les  fils  de  chaine  et 
superfius,  s’appellent  recoupes;  c’est  une  belle  matiere;  c’est  tout  fil,  ou  c’est 
du  fil  & de  la  soie  meles:  on  ne  lui  a encore  trouve  aucun  usage.  J’ai  bien 
de  la  peine  ä croire  qu’elle  n’en  puisse  avoir  aucun,  et  que  Tindustrieuse 
economie  des  Chinois  ne  parvint  pas  ä en  tirer  parti;  on  en  feroit  des 
magasins  ä tres  peu  de  frais  dans  ce  pays-ci  oü  les  ouvrieres  la  brülent 
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Seidenstoff,  verschiedene  Farben  auf  Mattziegelrot.  1/2  der  natürlichen  Größe 

On  n’employe  aux  Gazes  que  des  soie  Sina  ....  II  vient  des  Indes  des 
Gazes  ä fleurs  or  et  argent,  sur  un  fond  de  soie  .... 

II  vient  aussi  de  la  Chine,  parmilesquelles  il  s’en  trouve  de  gaufrees “ 

Wir  dürfen  also  wohl  annehmen,  daß  eine  durchbrochene  Weberei  von 
der  hohen  technischen  Vollendung  des  Maestrichter  und  des  entsprechenden 
Stückes  bei  uns,  von  Arbeiten,  deren  hohes  Alter  wohl  nicht  zu  bezweifeln  ist, 
nicht  in  Europa  oder  dem  näheren  Oriente,  die  noch  viel  später  eine  solche 
technische  Leistung  kaum  zustande  bringen,  ausgeführt  sein  kann.  Denn  es  ist 
kein  Grund  vorhanden  anzunehmen,  daß  eine  derartige  technische  Errungen- 
schaft, wenn  sie  einmal  vorhanden  war,  bei  dem  allgemeinen  Ansteigen  der 
webetechnischen  Fertigkeiten  im  mittelalterlichen  und  späteren  Europa  wieder 
verloren  gegangen  sein  sollte,  um  so  mehr  als  die  Erzeugnisse  dieser  Art  ja 
dem  Geiste  der  Renaissance  im  weiteren  Sinne  entsprachen  und  die  fremde 
Einfuhr  auch  das  tatsächliche  Bedürfnis  beweist. 

Nicht  zu  entscheiden  wage  ich,  ob  das  eigentümliche  Einweben  des 
oben  erwähnten  quadratischen  Einsatzes  (der  in  der  Abbildung  der  Zeit- 
schrift für  christliche  Kunst  wegen  der  Kleinheit  der  Darstellung  allerdings 
nur  in  den  allgemeinen  Umrissen  erkennbar  ist)  für  chinesische  Arbeit  spricht; 
doch  gestehe  ich,  daß  mir  dies  nicht  unwahrscheinlich  erscheint,  da  in  China 
Einsätze  in  den  Gewändern  als  Abzeichen  stets  eine  hervorragende  Rolle 
gespielt  zu  haben  scheinen,  auch  zu  Zeiten,  da  dies  in  Europa  keineswegs 
der  Fall  war.  Jedenfalls  scheint  eine  ähnliche  Art  des  Einwebens  eines 
abweichenden  Musters  innerhalb  eines  klar  abgegrenzten  Raumes  in  unserer 
Weberei  und  der  früher  damit  so  eng  verbundenen  vorderasiatischen  nie 
üblich  gewesen  zu  sein;  es  hätte  sich  sonst  bei  uns  wohl  irgend  ein  anderes 
Stück  dieser  Art  oder  irgend  eine  Überlieferung  erhalten. 
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Wenn  der  Stoff  der  Maestrichter 
Dalmatika  also  weder  in  der  Musterung 
noch  in  der  Technik  ein  Gegenstück  in 
den  uns  näher  liegenden  Gebieten  der 
Webekunst  findet,  dagegen  in  allen 
Hauptsachen,  der  Technik  und  der 
Musterung  (und  zwar  sowohl  in  dem 
Blattmuster  als  im  Grundmuster)  mit  ost- 
asiatischen Arbeiten  übereinstimmt,  so 
darf  man  ihn  wohl  endgültig  für  die  ost- 
asiatische, ich  glaube  sogar  nicht  einmal 
für  eine  von  Ostasien  beeinflußte  nähere 
orientalische  Kunst,  in  Anspruch  nehmen, 
— allenfalls  vielleicht  für  die  indische. 

Bezüglich  der  Blattform  möchte  ich 
noch  einmal  auf  die  Abbildung  auf 
Seite  650  und  vor  allem  auf  den  oben 
(Seite  635)  abgebildeten  Stoff  aus  dem  Be- 
sitze unseresMuseumshinweisen,  zu  dem 
auch  das  Kaiser  Friedrichs-Museum  in 
Berlin  ein  Gegenstück  besitzt;  bei  diesem 
Stücke  möchte  ich  allerdings  nicht  ent- 
scheiden, ob  der  Stoff  vorderasiatisch 
oder  ostasiatisch  ist  und  ob  nicht,  im  Falle 
ostasiatischer  Herkunft,  Vorderasien  bei 
der  Formbildung  mitgewirkt  hat. 

Wenn  aber  der  Stoff  der  Maest- 
richter Dalmatika  mit  der  größten  Wahr- 
scheinlichkeit als  ostasiatisch  anzusehen 
ist,  so  haben  wir  hier,  wie  bereits  betont, 
ein  schon  sehr  früh  nach  Europa  ge- 
kommenes Stück  solcher  Herkunft  vor 
uns.  Die  Form,  die  die  Maestrichter  Dal- 
matika hat  und  die  ihr  wohl  erst  in  Europa 
gegeben  wurde,  kommt  nach  Braun  bis 
Seidenstoff,  dunkelblauer  Grund  mit  glattem  in  das  XII.  Jahrhundert  vor;  doch  könnte 

Papiergolde  und  verschiedenen  Farben.  Etwas  älter  Sein,  Wenn  man 

verkleinert 

auch  nicht  annehmen  will,  daß  es  gerade 
vom  heiligen  Lambertus,  also  aus  dem  Ende  des  VII.  Jahrhundertes,  stammt. 

Dieses  Stück  reiht  sich  somit  jenen  frühen  in  europäisch-kirchlicher 
Verwendung  erhaltenen  Stoffen  an,  auf  die  ich  in  dem  erwähnten  Aufsatze 
im  Jännerhefte  dieser  Zeitschrift  und  in  dem  Werke  über  die  „Künstlerische 
Entwicklung  der  Weberei  und  Stickerei..“  bereits  mehrfach  hingewiesen 
habe;  ich  erinnere  zum  Beispiele  an  den  einen  Stoff  aus  dem  Schreine  Karls 
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Seidenstoff,  mattroter  Grund  mit  verschiedenen  Farben  und  gesponnenem  Papiergolde. 

2 3 der  natürlichen  GröiSe 

des  Großen  aus  dem  XII.  Jahrhunderte  (a.  a.  O.,  Taf.  52  b),  der  wohl  doch 
als  ostasiatisch  anzusehen  ist. 

Nachdem  wir  nun  einen  in  alter  Zeit  nach  Europa  gebrachten  ostasia- 
tischen Stoff  kennen  gelernt  haben,  mag  es  mir  gestattet  sein,  kurz  auf  einige 
alte  ostasiatische  Stoffe  zu  verweisen,  die  allem  Anscheine  nach  auf  europä- 
ische Muster  zurückgehen;  das  Österreichische  Museum  besitzt  zwei  mit 
Gold  gewebte  Samte,  die  auf  Seite  652  und  653  abgebildet  sind;  ein  drittes 
verwandtes,  in  der  Farbe  und  der  Ausführung  sonst  ganz  gleiches  Stück 
zeigt  kein  Gold.  Die  Stücke  waren  von  Bock  zum  Teile  für  niederländisch, 
zum  Teile  für  französisch  erklärt  worden,  wobei  der  Grund  zu  dieser 
Scheidung  der  Herkunft  aber  nicht  recht  einleuchtet. 

Die  Musterungen  haben  viele  Ähnlichkeit  mit  dem  im  späteren  XVI.  und 
frühen  XVII.  Jahrhunderte  in  Europa  üblichen. 
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Das  Merkwür- 
digste ist  nun, 
daß  der  verwen- 
dete Goldfaden 
aus  gesponne- 
nem vergoldeten 
Papiere  besteht, 
einem  Materiale, 
das  unseres 
Wissens  wohl  die 
wichtigste  Gold- 
sorte Ostasiens 
ist,  in  Europa 
aber  nie  erzeugt 
und  wohl  nicht 
oder  nur  selten 
verwendet  wor- 
den ist.*  Es  hätte 
dies  in  jener  Zeit 
allenfalls  in  Hol- 
land mit  einge- 
führtem Material 
der  F all  sein  kön- 
nen, obgleich 
Holland,  wie  ge- 
sagt, damals  ge- 
radekeinebeson- 
dere  Rolle  in  der 
Weberei  spielt; 
doch  ist  uns  über 
eine  solche  Ein- 
fuhr nicht  nur 
nichts  überlie- 
fert, sondern  eine 
Erwähnung  Sa- 

varys  kann  geradezu  als  Gegenbeweis  angesehen  werden.  Er  spricht  von 
den  chinesischen  Stoffen  und  bemerkt  dazu:  „II  y en  a meme  dont  l’or 


Seidenstoff,  dunkelblauer  Grund  mit  verschiedenen  grünen  Tönen  und  glattem 
Papiergolde.  J/2  der  natürlichen  Größe 


* Ich  vermutete  seinerzeit  („Künstlerische  Entwicklung  der  Weberei  und  Stickerei  . S.  104),  daß  dies 
im  XIII.  und  XIV.  Jahrhunderte,  als  der  ostasiatische  Einfluß  in  der  sarazenischen  Kunst  am  größten  war,  der 
Fall  gewesen  wäre.  Der  schon  erwähnte  Stoff  (Tafel  104  a.)  spräche  dafür,  könnte  aber  auch  geradezu  ost- 
asiatisch sein;  dies  gilt  auch  von  dem  dort  (S.  104,  Anm.  2)  erwähnten,  von  Karabacek  besprochenen,  Stoffe, 
bei  dem  bezeichnenderweise  von  ,, chinesischen  Drachen“  die  Rede  ist.  — Für  die  genaue  mikroskopische  und 
chemische  Untersuchung  des  Goldfadens  in  den  oben  genannten  Geweben  bin  ich  Herrn  Ingenieur  Ludwig  Utz, 
Direktor  der  k.  k.  Fachschule  für  Textilindustrie  in  Wien,  zu  großem  Danke  verpflichtet.  Nach  ihm  besteht  der 
Goldfaden  zur  Umwindung  des  Seelenfadens  unstreitig  aus  Papier,  dieser  selbst  ist  Seide,  aller  Wahrschein- 
lichkeit nach  ostasiatischen  Ursprunges. 
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et  l’argent  ne  sont 
que  de  papier  dore, 
tels  qu’on  en  a vü  en 
France  par  le  pre- 
mier  retour  de  TAm- 
phitrite,  mais  qui  n’y 
furent  estimes  que 
pour  la  curiosite,  & 
non  pour  usage.“ 

Die  erste  Fahrt 
der , , Amphitrite  ‘ ‘ fällt 
in  die  letzten  Jahre 
des  XVII.  Jahrhun- 
dertes.  Man  kann 
nach  diesem  Be- 
richte also  nicht  an- 
nehmen, daß  diese 
Goldsorte  auch  in 
Europa  erzeugt  oder 
verwendet  wurde.* 

Nun  ist  aber  auch 
die  Art  der  Samt- 
weberei bei  unseren 
Stoffen  eine  eigen- 
tümliche und  eigent- 
lich nicht  hervor- 
ragend gute;  in  der 
T at  erfreute  sich,  wie 
schon  obenbemerkt, 
der  chinesische  Samt 
in  Europa  keines  be- 
sonderen Ansehens. 

Auch  heute  finden 

wir  bei  ostasiatischen  Seidenstoff,  weiß  (durch  die  Zeit  grau  geworden).  1/2  der  natürlichen  Größe 

Stoffen,  gerade  wie  bei  dem  hier  besprochenen  Stück,  die  Noppenreihen 
gewöhnlich  sehr  weit  voneinander  abstehen;  das  sehen  wir  auch  an 
einem  anderen  der  neuerworbenen  Stoffe  des  Museums,  der  übrigens 
genau  dieselbe  Farbe  hat  wie  die  drei  oben  erwähnten.  Die  Farbe  ist 
heute  in  allen  Fällen  braun;  an  dem  einen  Stücke  des  Museums  kann  man 
aber  an  einem  früher  umgewendeten  und  wohl  verborgenen  Teile  deutlich 
bemerken,  daß  die  ursprüngliche  Farbe  ein  kräftiges  Gelbrot  war,  eine  in 
Ostasien  sehr  beliebte  Farbe. 

* Dies  gilt  wohl  selbst  dann,  wenn  Savary  an  jener  Stelle  bloß  die  glatten  (lahnartigen)  Papierstreifen 
Ostasiens,  nicht  die  um  einen  Faden  gedrehten  meint. 
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Auffallend  sind  auch  wieder 
die  reichen  geometrischen  Füll- 
muster, die  wohl  im  XV.  Jahr- 
hunderte, eben  unter  ostasiati- 
schemEinflusse,  inEuropa  ver- 
breitet sind,  aber  gerade  um  das 
Jahr  1600,  auf  das  sonst  das 
Muster  hinweist,  nicht  solche 
Bedeutung  haben  („Künst- 
lerische Entwicklung  der 
Weberei  und  Stickerei  . . 
Seite  220) ; doch  möge  hierauf 
nicht  zu  viel  Gewicht  gelegt 
werden,  da  solche  Füllungen 
hie  und  da  eben  auch  inEuropa, 
auf  älterer,  vielleicht  auch  auf 
neuerer,  ostasiatischer  Beein- 
flussung beruhend,  Vorkommen  und  selbständig  weitergewirkt  haben  können. 

Aber  auch  die  Hauptzeichnung  selbst  ist,  trotz  ihrer  europäischen  Grund- 
form, doch  etwas  bizarr  und  fremdartig  und  erinnert  wohl  unwillkürlich  an 
Ostasiatisches. 

Mir  persönlich  will  es  scheinen,  daß  wir  hier  Stoffe  nach  euro- 
päischem Muster  vor  uns  haben,  so  wie  Savary  (V.,  1284)  von  ,,damas  tra- 
vailles  sur  des  dessins  donnes“,  von  chinesischen  gestickten  Gewändern 
,,dont  les  Europeens  ont  porte  les  patrons  ä la  Chine“  (a.  a.  O.  V.,  1262) 
und  von  ,,porcelaines  faites  sur  des 
modeles  donnes“  spricht.  Ich  erinnere 
auch  daran,  daß  schon  oben,  in  diesem 
Falle  mit  Beziehung  auf  Hayashis 
Feststellung  von  japanischen  Nach- 
ahmungen ,, holländischer“  Stoffe  zu 
Beginn  des  XVII.  Jahrhundertes  ge- 
sprochen wurde. 

Es  scheint  mir  diese  Erklärung 
jedenfalls  mehr  innere  Wahrschein- 
lichkeit zu  haben,  als  wenn  wir  an- 
nehmen wollten,  daß  in  Europa  mit 
chinesischem  Goldfaden  gewebt  wurde. 

Doch  möchte  ich  mit  dieser  Vermutung 
nur  die  Anregung  zu  weiterer  For- 
schunggegeben haben.  Dagegen  halte 
ich  die  Zuweisung  des  Maestrichter 
und  des  entsprechenden  Wiener 
Stoffes  an  die  chinesische  (allenfalls 


Seidenstoff,  blauer  Grund  mit  Braun,  Lila  und  glattem  Papier- 
golde. 1/3  der  natürlichen  Größe 


Seidenstoff,  bunt  auf  blaurotem  Grunde,  der  unten  in  stärkeres  Rot  übergeht.  Gegen  1/3  der  natürlichen  Größe 


indische)  Kunst  wohl  für  mehr  als  für  bloße  Vermutung.  Wir  stehen,  wie 
gesagt,  noch  am  Anfänge  unseres  Erkennens  auf  diesem  Gebiete  der  Kunst; 
aber  vielleicht  hat  der  Leser  dennoch  den  Eindruck  gewonnen,  daß  einiges 
doch  schon  klar  zu  werden  beginnt  und  daß  die  Erforschung  dieser  Frage 
noch  manche  bemerkenswerte  Aufschlüsse  über  große  geschichtliche  und 
künstlerische  Fragen  zu  geben  vermag. 


KLAUSURARBEITEN  AN  KUNSTGEWERB- 
LICHEN LEHRANSTALTEN  IN  ÖSTERREICH 


IE  Institution  der  Klausurarbeiten  an  staatlichen  kunst- 
gewerblichen Lehranstalten  in  Österreich  ist  noch 
verhältnismäßig  jung,  sie  wurde  erst  vor  sechs 
Jahren  als  ein  unentbehrliches  Glied  in  der  Kette 
jener  Maßnahmen  eingeführt,  welche  die  Unter- 
richtsverwaltung zur  Neugestaltung  des  Zeichen- 
und  Modellierunterrichtes  und  sämtlicher  damit 
zusammenhängenden  Disziplinen  an  den  bezeich- 
neten  Bildungsstätten  getroffen  hat.  Klausur- 
arbeiten sollen  das  wirkliche,  vom  Lehrer  voll- 
kommen unbeeinflußte  Können  des  Schülers  dar- 
tun und  vor  allem  erweisen,  welchen  faktischen  Gewinn  letzterer  aus  dem 
Unterrichte  gezogen  hat;  sie  bilden  demnach  einen  wichtigen  Prüfstein  für 
die  Qualität  der  Unterweisung  und  geben  äußerst  wertvolle  Fingerzeige  für 
die  Regelung  des  weiteren  Vorganges. 
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speziell  für  gewerbliche  Lehr- 
anstalten sind  Klausurarbeiten  von 
besonderer  Bedeutung,  weil  diese 
Schulen  in  der  Mehrzahl  der  Fälle 
eine  abgeschlossene  fachliche  Bil- 
dung zu  vermitteln  berufen  erschei- 
nen und  ihre  Schüler  mit  Rücksicht 
auf  die  Forderungen  der  gewerb- 
lichen Praxis  zum  selbständigen 
Schaffen  auf  ihrem  Fachgebiete  in 
höherem  oder  geringerem  Grade  zu 
erziehen  bemüssigt  sind.  Jede  Kraft 
entwickelt  sich  aber  nur  durch  kon- 
sequente Übung  und  so  muß  auch 
die  Kraft  selbsttätiger  Erfindung  aus 
der  konsequenten  und  sachgemäßen 
Anleitung  der  Jugend  geweckt  und 
systematisch  weiterentwickelt  wer- 
den. Wenn  auch  die  gesamte  der- 
malige  Art  der  Unterweisung  von 
dieser  Tendenz  beherrscht  wird, 
wenn  auch  alle  wie  immer  gearteten 
Übungen  vom  Zeitpunkt  des  Ein- 
trittes der  Schüler  in  die  Schule  bis 
zum  Verlassen  derselben  (Treffen 
von  Formen  und  Farben,  Aufsuchen 
und  Wiedergeben  der  charakteristi- 
schen Merkmale  von  Naturobjekten 
und  Fachgegenständen,  Gedächtnis- 
übungen, Herstellung  von  selbst- 
erdachten Reihungen  und  Gruppie- 
rungen, Umwerten  vonNaturformen 
zu  Kunstformen,  Anfertigung  von 
Werkzeichnungen  nach  Skizzen 
und  Photographien,  Entwerfen  ein- 
facher Gebrauchsgegenstände  etc.) 
darauf  abzielen,  die  Erfindungsgabe 
und  den  Schaffenstrieb  ununter- 
brochen zu  fördern  und  fort  zu  ent- 
wickeln, so  vollziehen  sich  doch 
alle  diese  Arbeiten  unter  einer  mehr  oder  minder  ausgedehnten  Einflußnahme 
des  Lehrers,  sei  die  Mithilfe  auch  nur  auf  mündliche  Weisungen  beschränkt, 
und  geben  daher  kein  verläßliches  Bild  über  den  geistigen  und  manuellen 
Gewinn,  der  dem  Schüler  aus  dem  vorangegangenen  Unterrichte  erwachsen 


Seidenstoff,  teilweise  samtartig  und  mit  gesponnenem 
Papiergolde.  1/2  der  natürlichen  Größe 


ist.  Bei  Klausurarbeiten  dagegen  ist 
der  Schüler  bloß  auf  seine  eigene 
Kraft  angewiesen,  er  muß  die  ihm 
gestellte  Aufgabe  ohne  jede  Beihilfe 
lösen  und  hat  nur  irgend  eine  Natur- 
form, aus  der  er  dekorative  Anre- 
gungen schöpfen  soll,  zur  Verfügung, 
alles  andere  bleibt  seinem  eigenen 
Ermessen  überlassen.  Hier  wird  ihm 
vor  allem  der  große  Unterschied  klar, 
der  zwischen  einer  vom  Lehrer  in- 
spirierten und  einer  vollkommen  selb- 
ständigen Betätigung  liegt,  hier 
empfindet  er  wie  sonst  niemals  die 
Lücken  seines  Wissens  und  Könnens 
sowie  die  Mängel  in  der  Auffassung 
und  Wiedergabe,  hier  kommen  ihm 
erst  die  großen  Schwierigkeiten  zum 
Bewußtsein,  welche  sich  dem  „Schaf- 
fen aus  dem  Nichts“  entgegenstellen! 

Auf  der  anderen  Seite  wird  die  Lust 
und  Liebe  zum  selbständigen  Ge- 
stalten und  der  Ehrgeiz  außerordent- 
lich geweckt,  das  Vertrauen  in  die 
eigene  Arbeit  gestärkt  und  damit  ein 
mächtiger  Ansporn  zur  steten  Er- 
höhung der  Qualität  der  Leistungen 
gegeben,  der  von  hohem  erziehe- 
rischen Werte  ist,  und  bisher  auch 
die  besten  Resultate  gezeitigt  hat. 

Die  vom  Ministerium  für  Kultus 
und  Unterricht  angeordneten  Klau- 
surarbeiten an  den  staatlichen  kunst- 
gewerblichen Lehranstalten  gliedern 

...  . , . T f . Seidenstoff,  teilweise  samtartig  und  mit  gesponnenem 

Sich  in  zwei  Kategorien.  In  die  erste  Papiergolde.  x/.  der  natürlichen  Größe 

fallen  jene,  welche  von  den  einzelnen 

Schulen  selbst  während  der  gesamten  Dauer  des  Unterrichtes  alle  zwei 
Monate  zu  veranstalten  sind;  die  Aufgaben  formuliert  der  den  Unterricht  im 
betreffenden  Fache  erteilende  Lehrer,  die  Beurteilung  sämtlicher  Arbeiten 
und  die  Zuerkennung  kleiner  Prämien  erfolgt  durch  die  Lehrerkonferenz. 

Die  zweite  Kategorie  umfaßt  Klausurarbeiten,  die  von  der  Unterrichts- 
verwaltung alljährlich  am  Schlüsse  des  Schuljahres  für  die  Schüler  der 
letzten  Klassen  angeordnet  werden;  an  denselben  haben  abwechselnd  jedes 
zweite  Jahr  die  Gruppe  der  Holzbearbeitungsschulen  und  die  Gruppe  der 
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übrigen  kunstgewerb- 
lichen Lehranstalten 
teilzunehmen. 

Die  Feststellung  der 
Themata  erfolgt  über 
Vorschlag  des  Lehr- 
mittelbureaus für  ge- 
werbliche Unterrichts- 
anstalten am  Österrei- 
chischen Museum  durch 
die  Unterrichtsverwal- 
tung; die  einzelnen  Auf- 
gaben werden,  ähnlich 
wie  jene  bei  den  schrift- 
lichen Maturitätsprü- 
fungen, den  Schulen  in 
versiegeltem  Zustande 
übermittelt,  die  betref- 
fenden Kuverts  sind  un- 
mittelbar vor  Beginn 
der  Klausurarbeit  durch 
den  Direktor  zu  eröffnen!  Die  Klausurarbeit  erstreckt  sich  je  nach  der 
Beschaffenheit  des  Themas  auf  einen  Tag,  auf  zwei  oder  auch  drei  Tage  (in 
der  Dauer  von  je  sieben  Stunden  mit  angemessenen  Pausen);  letztere  Alter- 
native tritt  dann  ein,  wenn  nebst  Skizzen  auch  die  zugehörigen  Werkzeich- 
nungen oder  die  plastische  Ausführung  der  Skizzen  im  Material  oder  in  Gips 
oder  umfangreichere  Arbeiten  überhaupt  gefordert  werden. 

Gegen  Unterschleife  sichern  strenge  Aufsichts-  und  Strafbestimmungen. 

Die  endgültige  Beurteilung  und  die  Zuerkennung  von  Geldprämien  für 
die  besten  Leistungen  erfolgt  durch  eine  Jury,  welche  vom  Ministerium  für 
Kultus  und  Unterricht  alljährlich  ernannt  und  welcher  ein  bestimmter  Maxi- 
malbetrag für  Prämiierungszwecke  zur  Verfügung  gestellt  wird. 

An  der  Klausurarbeit  des  Jahres  1905  haben  sämtliche  kunstgewerb- 
liche Fachschulen,  beziehungsweise  Abteilungen  der  Staatsgewerbeschulen, 
exklusive  jener  für  Holzbearbeitung,  teilgenommen.  Gegeben  waren,  den 
konkreten  Zielen  dieser  Anstalten  entsprechend,  17  verschiedene  Aufgaben. 
Eingelangt  sind  von  22  Schulen  mit  220  Schülern  der  letzten  Klassen 
392  Arbeiten  (269  Zeichnungen,  13  Photographien,  iio  Modellierarbeiten), 
die  am  3.  November  1905  durch  die  aus  den  nachstehend  verzeichneten 
Mitgliedern  bestehende  Jury  beurteilt  wurden: 

Vorsitzender:  Sektionschef  Dr.  Max  Graf  Wickenburg;  Mitglieder: 
Oskar  Beyer,  Direktor  der  Kunstgewerbeschule  Wien;  Josef  Böck,  Fabriks- 
besitzer, Wien;  Josef  Breitner,  Professor  der  Kunstgewerbeschule  Wien; 
Rudolf  Cicek,  Professor  der  Kunststickereischule  Wien;  Wilhelm  Dokoupil, 
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Regierungsrat,  Inspektor  für  das 
gewerbliche  Bildungswesen;  Ru- 
dolf Ritter  von  Förster-Streffleur, 

Sektionsrat  im  Ministerium  für 
Kultus  und  Unterricht;  Valerian 
Gillar,  k.  u.  k.  Hof- Bau-  und 
Kunstschlosser,  Wien;  Professor 
Rudolf  Hammel,  Leiter  des  Lehr- 
mittelbureaus für  gewerbliche  Un- 
terrichtsanstalten, Wien;  Franz 
Hauptmann,  k.  u.  k.  Hofjuwelier, 

Wien;  Julius  Jarsch,  Direktor  der 
Firma  Hardtmuth,  Wien;  Anton 
Ritter  von  Kenner,  Professor  der 
Kunstgewerbeschule  Wien;  Ru- 
dolf von  Larisch,  Professor  der 
KunstgewerbeschuleWien;  Hein- 
rich Leobner,  Staatsgewerbe - 
Schuldirektor,  Inspektor  für  das 
gewerbliche  Bildungswesen;  Dr. 

Adolf  Müller,  Ministerialrat  im 
Ministerium  für  Kultus  und  Un- 
terricht; Ernst  Pliwa,  Regierungs- 
rat, Inspektor  für  das  gewerbliche 
Bildungswesen ; Stephan  Rath, 

Gesellschafter  der  Firma  Lob- 
meyr,Wien;  Kommerzialrat  Ernst 
Regenhart,  Fabriksbesitzer,  Wien; 

Josef  Rothe,  Regierungsrat,  In- 
spektor für  das  gewerbliche  Bil- 
dungswesen; Hofrat  Artur  von  Scala,  Direktor  des  Österreichischen 
Museums  für  Kunst  und  Industrie;  Stephan  Schwartz,  Professor  der  Kunst- 
gewerbeschule Wien;  Otto  Wytrlik,  Lehrer  im  Stande  des  Lehrmittel- 
bureaus für  gewerbliche  Unterrichtsanstalten, 

Das  generelle  Urteil  der  Jury  hat  dahin  gelautet,  daß  die  Ergebnisse 
im  allgemeinen  recht  befriedigende  sind,  daß  jedoch  in  einer  Reihe  von  Fällen 
noch  vielfach  das  Bestreben  zu  Tage  tritt,  einen  überreichen  dekorativen 
Schmuck  anzubringen,  wodurch  die  Gesamtwirkung  der  dargestellten 
Objekte  beeinträchtigt  wird. 

Zuerkannt  wurden  im  ganzen  48  Preise  (ii  erste  ä 50  Kronen,  19  zweite 
ä 25  Kronen,  18  dritte  ä 15  Kronen),  außerdem  ein  Betrag  von  10  Kronen  für 
eine  Arbeit,  welche,  obgleich  gut  gelöst,  den  Bedingungen  der  Ausschreibung 
nicht  ganz  entsprach.  Es  erhielten:  Die  Staatsgewerbeschule  Triest  einen  I. 
und  zwei  II.  Preise,  die  Staatsgewerbeschule  in  Innsbruck  einen  II.  Preis, 


Klausurarbeit  von  Johann  Wazal  (k. 

Teplitz-Schönau) 


k.  Fachschule  in 


Klausurarbeit  von  Karl  Weissgärber  (k.  k.  Fachschule  in  Nixdorf) 


die  Fachschule  für  Ton- 
industrie in  Bechyn  drei 

I. ,  zwei  II,  und  vier  III. 
Preise,  die  Fachschule 
für  Tonindustrie  in  Tep- 
litz  zwei  I.,  drei  II.  und 
zwei  III.  Preise,  die 
Fachschule  für  Kunst- 
schlosserei in  König- 
grätz  je  einen  I,,  II.  und 
III.  Preis,  die  kunstge- 
werbliche Fachschule  in 
Gablonz  einen  I.,  einen 

II.  und  vier  III.  Preise, 
die  Fachschule  für  Me- 
tallindustrie in  Nixdorf 
zwei  I.  Preise,  die  Fach- 
schule für  Glasindustrie 
in  Haida  einen  II.  und 
einen  III.  Preis , die 
Fachschule  für  Glasin- 
dustrie in  Steinschönau 

einen  III.  Preis,  die  Fachschule  für  Bildhauer  und  Steinmetzen  in  Hofic 
drei  II.  und  zwei  III,  Preise  nebst  einem  Sonderpreis  von  lo  Kronen,  die 
Fachschule  für  Steinbearbeitung  in  Laas  einen  III.  Preis,  die  Fachschule 
für  Edelsteinfassung  und  -Bearbeitung  in  Turnau  einen  I.  und  einen  II.  Preis, 
die  fachliche  Modellierschule  für  keramische  und  verwandte  Gewerbe  in 
Oberleutensdorf  einen  II.  Preis,  die  Fachschule  für  Textilindustrie  in  Wien 
zwei  II.  und  einen  III.  Preis,  die  Fachschule  für  Weberei  in  Mähr. -Schön- 
berg einen  II.  und  die  Fachschule  für  Weberei  in  Warnsdorf  einen  III.  Preis. 

In  den  hier  beigegebenen  Illustrationen  sind  einzelne  der  prämiierten  Ar- 
beiten veranschaulicht;  sie  zeigen,  daß  gegenüber  früheren  Jahren,  in  denen 
noch  die  Kopiermethode  maßgebend  und  jede  selbständige  Betätigung  der 
Schüler  ausgeschlossen  war,  immerhin  erfreuliche  Fortschritte  zu  verzeichnen 
sind.  Sehr  erwünscht  wäre  es,  wenn  die  heimische  Industrie  mehr  als  bisher 
auf  die  aus  den  Kunstgewerbeschulen  und  den  übrigen  gewerblichen  Lehr- 
anstalten hervorgegangenen  Kräfte  reflektieren  würde,  denn  sonst  ist  Gefahr 
vorhanden,  daß  letztere  verkümmern  oder  ihren  Erwerb  im  Auslande  suchen 
und  hiedurch  der  Heimat  Konkurrenz  bereiten,  die  ihnen  eine  fachliche  Aus- 
bildung ausschließlich  nur  zum  Zwecke  der  Förderung  des  inländischen 
Gewerbes  gegeben  hat.  Alljährlich  wandern  noch  viele  Hunderttausende 
von  Gulden  für  ,, Musterzeichnungen“  und  „Modelle“  in  das  Ausland,  ob- 
wohl in  vielen  Fällen  die  gleichen  Leistungen  von  heimischen  Kräften 
erlangt  werden  könnten.  Eine  Umkehr  in  dieser  Richtung  ist  dringend 
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Klausurarbeit  von  Wratislaw  Wdcha  (k.  k.  Fachschule  in  Bechyn) 


nötig  und  um  so  eher  geboten,  als  alle  Vorbedingungen  hiefür  gegeben  sind; 
die  gewerbliche  Schule  hat  in  den  letzten  Jahren  ihren  ganzen  Unterrichts- 
vorgang und  -Apparat  den  Anforderungen  und  Bedürfnissen  der  gewerb- 
lichen Praxis  soweit  als  möglich  akkommodiert,  Geschmack  und  natürliches 
Geschick  sind  beim  Nachwuchse  in  reichem  Maße  vorhanden  und  durch 
systematische  Schulung  erheblich  gefördert  worden,  das  verjüngte  öster- 
reichische Kunstgewerbe  findet  steigenden  Anklang  und  besonderes  Interesse 
im  Auslande,  so  daß  eine  allgemeinere  Verwendung  von  Absolventen  der 
in  Rede  stehenden  Bildungsstätten  gewiß  einen  weiteren  Aufschwung  der 
heimischen  kunstgewerblichen  Produktion  bedeuten  würde.  E,  P. 


KLEINE  NACHRICHTEN  h» 

Berliner  dekorative  CHRONIK.  in  den  Kunstsalons  von  Friedmann 

und  Weber  fand  eine  kulturell  sehr  anregende  und  in  der  Inszenierung  außerordentlich 
reizvolle  Fächerausstellung  statt. 

Eine  retrospektive  Abteilung  bot  in  vielseitiger  Auslese  interessante  Proben  aus  der 
Vergangenheit.  Bis  auf  die  antiken  Fahnen-  und  Stilfächer,  die  wir  von  altmeisterlichen 
Gemälden  her  kennen,  ging  freilich  diese  historische  Revue  nicht  zurück,  aber  dafür  stellte 
sich  das  XVIII.  Jahrhundert  in  wechselnder  Gestalt  ein. 
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Von  den  beiden 
Spielarten,  dem  Stab- 
fächer, der  ohne  Stoff- 
bespannung ist,  und 
dem  Faltfächer,  der 
den  oberen  Teil  seines 
Gestelles,  das  Fächer- 
blatt, mit  Seide,  Perga- 
ment oder  Papier  über- 
zieht, ist  die  letztere 
in  der  Überzahl. 

Dafür  zeigen  die 
wenigen  Stabfächer 
aber  bestechende  Ge- 
schmacksqualität. Man 
findet  unter  ihnen  gute 
Beispiele  jener  be- 
rühmten Vernis  Mar- 
tin-Fächer. Sie  sind  aus 
Elfenbein,  in  Gouache 
bemalt  und  mit  einem 
glänzenden,  durchsich- 
tigen Firnis  überzogen, 
den  der  Wagen-  und 
Sänftenfabrikant  Mar- 
tin erfand  und  der  sei- 
nen Namen  trägt.  Die- 
ser Lack,  der  dem 
japanischen  sehr  nahe 
kommt,  verleiht  der 
unter  ihm  liegenden 
Malerei  etwas  Wei- 
ches, Schwimmendes. 
Die  meist  hellgrünen 
Flächen  leuchten  wie 
Email.  Den  Stoff  der 
malerischen  Darstel- 
lung auf  den  hier  aus- 
gestellten Fächern  geben  Moliere-Szenen  nach  der  Neigung  der  Zeit,  den  Fächer  mit  den 
Zeichen  literarischer,  theatralischer  Moden  und  Liebhabereien,  mit  Gozzi-  und  Goldoni- 
Figurinen,  mit  Figaro-Motiven,  mit  Opernreminiszenzen  Gretrys  — Richard  cceur  de  lion 
und  Nina  zum  Beispiele  — zu  dekorieren. 

Ein  paar  andere  Stabfächer  sind  aus  den  Anfängen  des  XIX.  Jahrhunderts;  sie  haben 
das  im  Empire  maßgebend  gewordene  winzige  Format  und  ihre  künstlerische  Ausbildung 
besteht  in  einer  hauchzarten,  an  Spitzenspinnwebmusterung  erinnernden  Aussägearbeit 
von  bewunderungswürdiger  Vollendung.  Die  Elfenbein-Filigranwerke  haben  ein  besonderes 
ornamentales  Hauptstück  in  dem  Mitteloval,  das  in  der  Kursivschrift  der  Zeit  Relief-Initialen 
trägt.  Ein  dritter  Stabfächer  dieser  Epoche  ist  aus  Horn  und  hat  als  Mittelmedaillonzierat 
einen  Blumenkorb  in  gravierter  und  goldausgefüllter  Zeichnung.  Hohen  Geschmackswert 
stellen  diese  Stücke  dar.  Aber  die  fruchtbarere  Kulturausbeute  kommt  doch  aus  den  Fächern 
mit  Bespannung,  auf  deren  Blättern  sich  in  Malerei  alle  Stilmanieren  und  Variationen  des 
Jahrhunderts  verewigen. 


Klausurarbeit  von  Andrea  Frossombone  (k.  k.  Staatsgewerbeschule  in  Triest) 
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Klausurarbeit  von  Wenzel  Spala  (k.  k.  Fachschule  in  Königgrätz) 


Die  Komposition  dieses  bildlichen  Dekors  zeigt  in  dieser  guten  Epoche  meist 
feinfühligen  Raumtakt.  Die  Aufgabe,  einen  Kreisschnitt  mit  breiterem  Mittelfeld  und  ab- 
fallenden Seitenteilen  auszufüllen,  wird  immer  klar  erkannt  und  meistens  so  gelöst,  daß 
nicht  eine  Darstellung  etwa  gezwungen  über  den  Raum  hin-  und  hergezogen,  sondern  daß 
die  Hauptszene  in  jenes  ergiebigere  Mittelfeld  gelegt  wird;  die  Seitenfelder  werden  für  sich 
mit  kleineren  mehr  vignettenartigen  Zieraten  ausgefüllt  und  ein  ornamentaler  Zusammen- 
hang durch  Ranken-  und  Bandwerk  hergestellt.  Sehr  günstig  solcher  Raumdisposition 
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erweist  sich  die  Einteilung  mit  Medaillons,  wobei  dann  das  Hauptoval  in  die  Mitte  gesetzt 
wird  und  die  kleineren  ä part  flankieren.  Die  Motive  dieser  Darstellungen  bilden  ein 
Kulturkapitel. 

In  der  Louis  XV- Periode  regiert  der  Olymp;  Neptun,  Mars  und  Venus,  der  Raub 
der  Europa,  Apollo  und  die  Musen  lassen  sich  auf  den  Flügeln  der  Fächer  nieder.  Eben- 
so groß  ist  aber  auch  das  Reich  der  Anakreontik,  die  galante  Hirtenweise  tönt,  Vfatteaus 
und  Lancrets  Pastoralen  werden  auf  den  Fächern  in  Zephirfarben  nachgebildet.  Seltener 
sind  biblische  Motive,  wie  Hamans  Demütigung  oder  Rahel  am  Brunnen. 

Die  gleiche  Welt  der  Motive  öffnet  sich  hier  wie  in  dem  Reiche  des  Porzellans:  so 
begegnet  man  den  T oiletteszenen,  bei  denen  Amoretten  und  Genien  hilfreich  sind , die  Quartette 
und  die  musikalischen  Gemütsergötzungen  mit  Klavier  und  Flöte  auf  der  Gartenterrasse, 
die  Feste  mit  allegorischen  Requisiten.  Chinoiserien  sind  beliebt  mit  Glockentürmen  und 
zopfigen  Paaren  unter  östlichen  Wolkenbändern  und  in  Zusammenhang  damit  bildet  sich 
eine  Bric-ä-brac-Vorliebe  für  alles  Curieuse  aus,  wie  es  zum  Beispiel  ein  Fächer  zeigt, 
dessen  Figuren  aufgeklebte  Köpfe  aus  Elfenbein  und  Gewänder  aus  wirklichem  ebenfalls 
aufgeklebten  Stoff  haben. 

Im  Louis-XVI  wird  die  Mythologie  in  strengeren  Linien  gezeichnet.  Vorbild  werden 
jetzt  die  Wedgwood-Reliefs  nach  Flaxmans  Umrissen,  die  Kameenmotive  in  blassen  Farben 
und  spärlichen  Konturen.  Auf  dem  Fächerblatt  werden  sie  kopiert  und  die  Originalreliefs 
schmücken  die  Deckstäbe  des  Gestells.  Ein  anderes  Zeitmotiv  ist  das  der  ,, Empfindsamen 
Reise“  und  der  ,,Italomanie“.  Auf  den  Fächern  erscheinen  die  Campagna,  Veduten  nach 
Philipp  Hackert,  der  Vesuv,  die  Grotte  von  Pozzuoli,  der  Titusbogen  und  die  Peterskirche. 

In  Deutschland  wogte  damals  der  Gefühlsüberschwang  der  Werther-Periode.  Und 
selbstverständlich  nimmt  ihn  der  Fächer  auf  seine  Flügel. 

Chodowiecki  hat  solch  einenWerther-Fächer  entworfen,  Er  ist  in  dieser  Ausstellung 
zu  sehen.  Außer  seiner  Bedeutung  als  ein  Kulturzeichen  ist  er  noch  bemerkenswert  durch 
seine  musterhafte  Komposition  aus  der  Hauptdarstellung  in  der  Mitte,  der  Leidenschafts- 
szene im  Zimmer  und  den  episodischen  kleinen  Vignetten-Begleitbildern  links  und  rechts. 
Ein  sentimentaler  Fächer  ist  auch  das  Exemplar  mit  dem  Liebespaar  im  Medaillonrahmen, 
der  umspielt  wird  von  dem  aus  Pailletten,  dem  Modematerial  des  Empire,  gebildeten 
Trauerweiden-Zweigwerk. 

Neben  der  Empfindsamkeit  gibt  es  noch  eine  Anakreontik,  die  man  im  Gegensatz 
zum  französischen  Trianonstil,  einen  bürgerlichen  nennen  könnte.  In  der  Dichtung  vertreten 
ihn  Voß,  Hagedorn,  Geßner,  Und  ihr  Spiegelbild  findet  sich,  wie  in  dem  Porzellandekor, 
so  auch  in  den  Darstellungen  der  Fächer;  Voßische  siebzigste  Geburtstage  und  Luisen- 
Hochzeiten  unter  dem  blühenden  Baume, 

Und  ganz  der  Geßnerwelt  entsprechen  die  Fächer  von  J.  Sulzer  ,,au  Rossignol  ä 
Winthertur“;  ländliche  Szenen,  Kinderspiele,  Sennengenrebilder  pinselt  er  auf  seine 
Blätter  und  eine  Besonderheit  dabei  sind  die  Vogelbauer-  und  Gittermotive,  die  in  der 
gemalten  Umgebung  wirklich  real  aus  Stoffdurchbruch,  aus  Netzwerk  sind  und  der 
Besitzerin  die  Dienste  eines  Späherfensters  leisten,  zum  verstohlenen  Observieren  des 
Terrains. 

Bürgerlich  ist  auch  der  Patriotismus  auf  den  deutschen  Fächern.  Nicht  mehr  gelten 
jetzt  Tropheenstil  und  Triumphfanfaren  eines  emblematischen  Fürstendienstes,  vielmehr 
werden  Friedrich  Wilhelm  und  Luise  in  einer  gewissen  Familiengemütlichkeit,  im  Stil  des 
,, Häuslichen  Glücks“-Genrebildes  abgeschildert. 

Eine  sehr  originelle  Spielart  des  Fächers,  freilich  mehr  Kulturrarität  als  Geschmacks- 
und Kostbarkeitsobjekt,  sind  die  Flugblattfächer  der  französischen  Revolutions-  und 
Directoirezeit.  Ihre  Bespannung  ist  aus  Papier  und  in  Massendruck  bringen  sie,  wie  die 
Extrablätter  oder  die  illustrierten  Reportagerevuen  unserer  Zeit,  die  Sensationen  und 
Interessefälle  des  Tages  zur  pointierten,  oft  mit  Texten  in  Vers  und  Prosa,  mit  satirischen 
Unterschriften,  auch  mit  Noten  begleiteten  Darstellung. 
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Eine  sehr  charakteristische  Probe  dafür  zeigt  ein  „Assignaten“-Fächer,  der  in  der 
Art  von  Vexierblättern  eine  aus  jenen  Anweisungsscheinen  „auf  die  Güte  der  Nation“ 
zusammengeklebte  Fläche  zeigt. 

Diese  Flugblattfächer  bilden  ein  originelles  Bilderbuch  der  aufgewühlten  Zeit.  Sie 
haben  eine  Spezialsammlerin  in  Lady  Charlotte  Schreiber  gefunden,  die  ihr  Material  auch 
anschaulich  reproduzierte.  In  ihrem  Werke  sieht  man  die  Ereignisse  im  Epigramm  des 
Fächerbildes. 

Zum  Beispiel  in  Hogarthscher  Manier  eine  allegorisch-ironische  Darstellung  der 
„Epoque  fatale  1776 — 78“,  also  des  nordamerikanischen  Freiheitskrieges,  den  Frankreich 
ja  unterstützte,  auf  einem  anderen  eine  Seeschlacht  zwischen  England  und  Frankreich  mit 
Devisen  links  und  rechts  und  der  Pointe:  ils  jettent  leur  poudre  au  moineau. 

Dann  die  Notabelnversammlung  vom  22.  Februar  1787  mit  einer  Randleiste  aus  den 
Noten  der  Figaro-Arie  umzogen. 

Les  trois  etats  erscheinen  in  Medaillons  und  darauf  folgt  l’heureuse  Union  des 
trois  etats. 

Ein  Spektakeltableau  errichtet  dann  der  Bastillenfächer. 

,,La  belle  journee  pour  toutes  les  familles“  wird  hier  in  einem  Kolportagestil  der 
Schaubude  geschildert.  Die  Personen  und  die  Häuser  auf  dem  Tableau  tragen  Nummern 
und  werden  am  Rande  erklärt  und  genannt.  Formal  witzig  in  der  Komposition  ist  ein 
anderer  Bastillenfächer,  der  als  Mittelfeld  den  massigen  Gebäudekomplex  des  Gefängnisses 
s etzt  und  in  die  abfallenden  Seitenfelder  vergitterte  Fenster  wie  ironische  Ornamente 
wie  Parodien  des  Rokokogitterwerks. 

Egalite,  Liberte,  Fraternite  landen  natürlich  auch  auf  den  Fächern  und  Mirabeau- 
Medaillen  trifft  man. 

Gefügig  dreht  sich  der  Fächer  dann  nach  dem  neuen  Wind,  er  gesellt  Bonaparte 
mit  der  Republique  als  glückliches  Paar  und  dekoriert  den  Schauplatz  mit  einer  Karte  der 
Siege  und  einer  Pyramide,  auf  die  ein  Genius  die  Namen  der  Generale  schreibt. 

Bis  schließlich  der  Napoleon-Fächer  mit  Lorbeerkranz  und  Genien  das  Empire 
verkündet. 

In  engen  Zusammenhang  mit  solchen  Flugblattfächern  gehören  auch  die  politisch- 
geographischen Fächer,  die  zum  Beispiel  den  Plan  des  Kanals  von  Nicaragua  mit 
erklärendem  Text  vorlegen,  oder  eine  Karte  von  Gibraltar  mit  Kommentar  der  numerierten 
Befestigungs  werke. 

Es  fehlen  in  der  historischen  Abteilung  unserer  Ausstellung  auch  die  Zeichen  Ost- 
asiens nicht.  Ein  bewunderungswürdiges  Stück  chinesischer  Kunst  ist  ein  Elfenbeinfächer, 
dessen  Deckblattstangen  schmale  Figuren  und  lebenerfüllte  Reliefs  aus  Elfenbein  tragen. 
Außerdem  ist  dieses  Stück  noch  bemerkenswert  durch  die  abgestufte  Größenanordnung 
der  Stäbe. 

Japan,  das  seine  Fächergestelle  in  phantasievollsten  Techniken  mit  Cloisonne,  Lack- 
schnitzerei, Email,  Inkrustationen,  Niello,  farbigen  Metallegierungen  ausbildet,  wird 
hier  nicht  durch  solche  Kostbarkeit  vertreten,  sondern  durch  eine  kulturelle  Merkwürdigkeit. 
Man  sieht  nämlich  jene  Fächer,  die  in  der  Samurai-Zeit,  in  der  noch  nicht  lange  zurück- 
liegenden Zeit  der  Panzer  und  der  Rüstungen,  als  Marschallstab  der  Feldherren  dienten 
und  die  sich  aus  eisernen  Stäben  fügten,  überspannt  von  einem  einfarbigen  Blatt  mit 
einem  blutroten  Ball  als  Dekor. 

Die  Geschichte  des  Fächers  erfährt  im  XIX.  Jahrhundert  eine  lange  Unterbrechung. 
In  Frankreich  verliert  der  Fächer  im  Empire  seine  Traditionsgunst.  Das  zweite  Kaiserreich 
erst  brachte  ihn  wieder  zu  Ansehen.  Und  auch  in  Deutschland  war  es  das  Kaiserreich,  das 
eine  neue  Fächerrenaissance  brachte.  Die  Fächer  der  Siebziger-  und  Achtzigerjahre  aber, 
die  man  in  dem  illustrierten  Werk  der  Karlsruher  Fächerausstellung  abgebildet  sieht, 
waren  selten  künstlerische  Bildungen.  Meist  diente  das  Fächerblatt  nur  als  Vorwand  für 
das  malerische  Autogramm  einer  Berühmtheit.  Die  Darstellung  war  nicht  für  die  Fächer- 


662 


form  komponiert,  nicht  auf  seine  eigentümliche  Bewegungs-  und  Falteigenschaft  angelegt, 
sondern  die  Modekünstler  der  Zeit  begnügten  sich,  auf  diesem  Halbrund  eine  Probe  ihrer 
Spezialität  niederzulegen.  Der  Tiermaler  setzte  Eisbären  oder  Gemsen  darauf,  der  Marine- 
maler ein  Schiff  im  Seesturm.  So  ergaben  sich  meist  Dekorationen,  die  unserem  strengeren 
sachlichen  Gefühl  sehr  deplaciert  und  mißverstanden  erscheinen. 

Vereinzelt  nur  entdeckt  man  auch  sinnvollere,  aus  dem  Wesen  des  Gegenstandes 
abgeleitete  Ausschmückung.  So  haben  Meyerhein  wieGrützner  Stabfächer  so  verziert,  daß  sie 
jedem  Stab  seine  eigene  Darstellung  gaben.  Zum  Beispiel  trägt  der  Zauberflötenfächer  auf 
jedem  Stab  eine  Figurine  der  Oper.  Das  entspricht  der  Eigenschaft  der  Zusammenfaltung 
gut  und  ermöglicht  durch  die  mannigfachen  Verschiebungsmöglichkeiten  der  Stäbe 
szenische  Verwandlungen  und  Kombinationen,  die  gut  zu  dem  theatralischen  Dekor 
passen. 

Passini  gewann  aus  der  Bogenlinie  des  Fächers  das  Motiv  eines  hochgewölbten 
Rialtobrückenbogens,  über  den  venezianische  Staffage  zieht.  Diese  Brückenanlage  mit 
ihrer  aufsteigenden,  im  Mittelhöhepunkt  breiterweiterten,  dann  sich  wieder  absenkenden 
Komposition  ist  sehr  der  Fächeranlage  gemäß  und  erlaubt  ein  zwangsloses,  ganz  natürliches 
Eingliedern  der  Personen.  Freilich  bleibt  das  Bedenken  einer  für  den  leichten  Fächer- 
charakter stofflich  etwas  lastenden  Darstellung. 

Die  angewandte  Kunst  unserer  Tage  hat  sich  erst  jetzt  auf  den  Fächer  be- 
sonnen. Sie  in  ihrer  ausgesprochenen  Nutz-  und  Zwecktendenz  hatte  in  ihren  ersten 
Jahren  für  die  Luxusdinge  weniger  Zeit.  Wenn  sie  heute  den  Fächer,  den  Liebling 
schöner  und  reicher  Vergangenheiten,  sich  wieder  vornimmt,  so  war  es  vorauszusehen, 
daß  sie  nicht  auf  die  äußerliche  Auszierung,  sondern  auf  eine  künstlerisch  schmuckhaft 
zum  Ausdruck  gebrachte  Formgestaltung  ausgehen  würde,  auf  eine  Betonung  der 
bezeichnenden  Fächereigenschaften  durch  ornamentale  Akzente. 

Solche  organische  Schmuckphysiognomie  tragen  denn  auch  die  meisten  Fächer  in 
der  modernen  Abteilung  dieser  Ausstellung, 

Ganz  selten  ist  die  sinnlose  und  formwidrige  Verpflanzung  eines  beliebigen 
malerischen  Motivs  auf  das  Fächerblatt.  Bei  der  Mehrzahl  merkt  man  durchaus,  daß  ihre 
Behandlung  sich  logisch  aus  dem  zu  behandelnden  Objekt  ergeben  hat.  Am  konsequentesten 
erfüllt  sich  das  bei  van  de  Velde,  dessen  Fächer  nach  seinen  Entwürfen  im  Weimarer 
Paulinenstift  gestickt  wurden. 

Van  de  Velde  geht  von  der  Erwägung  des  Teil-  und  Faltcharakters  aus.  Er  wählt 
also  kein  über  die  ganze  Fläche  ausgebreitetes  Motiv,  das  beim  Zusammenklappen  zer- 
schnitten und  verschoben  wird,  sondern  er  behandelt  den  einzelnen  Stab.  Seinen  Lauf 
bezeichnet  er  auf  der  seidenen  Bespannung  durch  ein  gesticktes,  sich  nach  oben 
verbreiterndes  Liniengebilde.  Diese  Ausschmückung  bedeutet  einen  charakteristischen,  in 
Zierform  umgesetzten  Ausdruck  für  das  Gefüge  des  Fächerkörpers.  Und  einen  Steigerungs- 
reiz empfängt  diese  logisch-ornamentale  Handschrift  noch  durch  die  Farbentönung.  Violett 
und  goldbraun  schimmern  die  gestickten  Linien ; und  fast  noch  bestechender  als  der 
Meister  wirkt  seine  Schülerin  E,  v.  Scheel  in  Weimar,  die  in  gleicher  Art  Perlmutter- 
silbertöne mit  zartem  Grün  mischt. 

Ohne  solch  formale  Strenge  im  freieren  Schalten  geben  sich  die  malerischen 
Fächerkünste.  Aber  sie  behalten  immer  im  Auge,  daß  ein  Rondell  auszufüllen  ist.  Für 
solche  Fläche  ergibt  sich  als  ein  dankbares  Motiv  schwebendes  Tanzen.  So  ordnet  zum 
Beispiel  Christiansen,  dem  Halbrund  des  Stabgittprs  folgend,  einen  Chorreigen  an.  Freier 
und  mit  leichterer  Hand  noch  läßt  Ludwig  von  Hofmann  im  Raum  farbige  flörige 
Wolkenschleier  wehen  und  in  der  Mitte  taucht  aus  den  Schimmerwogen  ein  diony- 
sisches Paar. 

Man  hat  bei  diesem  Fächer  mit  seiner  auf-  und  abflutenden  koloristischen 
Sinfonie  das  Gefühl,  daß  sein  Komponist  an  das  Auf  und  Ab  der  Fächerbewegung 
gedacht  hat,  durch  die  jene  changierende  Wirkung  noch  verstärkt  wird.  Gleiche  Absichten 
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lassen  sich  auch  bei  einigen  anderen  Beispielen  erkennen.  De  Feures  kaleidoskopische 
Farbenspiele  mit  Flatterbändern  oder  sich  lösenden  und  gleitenden  Gestalten,  Kurt 
Hermanns  tupfige  Blütenstimmungen,  Elisabeth  von  Hahns  Frühlingswiesen  in 
spritziger  Punktiermanier,  sie  alle  entfalten  ihre  leuchtenden  Lichtreize  in  der  Bewegung. 

Auch  Emil  Orliks  Entwürfe  klingen  in  solcher  unendlichen  Melodie.  Japanischen 
Ornamentspielen  sind  sie  verwandt  und  sie  schimmern  wie  aus  Gold-  und  Schmetterlings- 
blütenstaub zusammengeweht. 

Auffallend  enttäuscht  der  Fächer  des  Worpsweders  Heinrich  Vogeler,  der  doch  sonst 
in  preziöser  Anmut  und  delikatem  Farbensinn  so  bestechend  war.  Sein  Fächerblatt  ist  mit 
einer  unruhigen,  sich  drängenden  Komposition  überladen,  ein  Waldstück  mit  Nymphe, 
Ritter  und  Märchengetier,  die  Farben  sind  scharf  und  unharmonisch  und  das  Ensemble 
ist  hart  und  ohne  den  weichen  Charme,  den  man  sonst  bei  diesem  Künstler  gewöhnt  ist. 

Sehr  gelungen  erweist  sich  die  Batiktechnik  für  die  Behandlung  der  Seiden- 
bespannung. Das  Künstlerpaar  Fleischer-Wiemann,  das  jene  javanische  Kunstübung  nach 
Deutschland  verpflanzte,  hat  sie  für  Fächer  glücklich  verwertet.  Auf  rostroter  indischer 
Seide  erscheinen  Papageien-  und  Pfauendekore,  weich,  in  tieffarbigem  Grunde  liegend. 

Hohe  Geschmacksqualität  zeigt  der  Spitzenfächer.  Die  farbigen  Spitzenkünsle  Felix 
Auberts  sind  hier  von  zauberhaftem  Reiz. 

Vollendet  erweisen  sich  auch  die  deutschen  und  die  österreichischen  Spitzenfächer 
des  Wiener  Vereins  zur  Hebung  der  Spitzenindustrie.  Nicht  nur  die  Qualität  und  die 
ornamentale  Musterung  allein  zeichnet  sie  aus,  sondern  auch  die  Raumkomposition.  Wie 
bei  den  gemalten  und  gestickten  Blättern  ist  mit  feinem,  überlegendem  Sinn  das  Spitzendekor 
aus  den  Dimensionen  des  Halbrunds  entwickelt.  Ein  sicherer  Takt  erweist  sich  darin, 
daß  bei  den  besten  Stücken  nicht  die  Gesamtfläche  mit  Stickerei  ausgefüllt  ist,  sondern 
daß  freie  Flächen  ausgespart  sind  — das  Netzgespinst  der  goldgelben  Guipure  — und  daß 
nur  die  Randlinien  durch  Spitzenbordüren  betont  werden,  durch  lebhaftes  Rankenwerk 
von  Rosen,  Trauben  und  Ebereschen. 

Viel  künstlerische  Sorgfalt  findet  man  den  Gestellen  zugewendet.  Ein  paar  Stab- 
fächer sieht  man,  der  eine  horngeschnitzt,  in  Silber  montiert,  mit  Perlmutter  und 
Chrysoprasen  inkrustiert  und  einen  Elfenbeinfächer,  bemalt. 

Eine  eigene  Gattung  bringt  Ferdinand  Morawe.  Er  belebt  die  althistorische  Gattung 
des  Stielfächers  mit  der  Federkrone,  den  man  von  Tizians  Bildern  vor  allem  kennt. 

Morawe  hat  diese  Elfenbeingriffe  und  das  verbreiterte  Feld,  aus  dem  die  Federn 
wachsen,  in  mancherlei  Techniken  behandelt.  Er  schnitzt  ein  Relief,  Ritter  und  Nixe,  durch 
matte  Vergoldung  erhöht,  er  füllt  dieses  Feld  mit  einem  Gitterwerk  von  Schildpattstäben 
und  bringt  in  seinem  Rahmenwerk  eine  gestickte  Vignette  an.  Seine  Fächer  sind 
interessante  Zeichen  alter,  neu  empfundener  Stilwelten. 


♦ 


* 


♦ 


Feine,  künstlerische  Genüsse  bereitet  die  Ausstellung  von  Werken  Wilhelm 
Hammershois  bei  Schulte. 

Seine  beseelte  schwingende  Kunst,  die  so  verwandt  den  Stimmungen  der  dänischen 
Dichtung  ist,  Jens  Peter  Jacobsen  und  Hermann  Bang,  kann  man  mit  einem  Titel  eines 
jener  jungdänischen  Bücher  bezeichnen,  mit  Sven  Langes  Dramenaufschrift  ,, Die  stillen 
Stuben“. 

Interieurs  malt  Hammershoi,  Räume  mit  dem  Mobiliar  von  1830  bis  1850,  mit  den 
geschwungenen  Mahagonisophas,  dünnbeinigen  Tischen,  mit  weißen  Türen  und  weißen 
Stühlen  mit  durchbrochenen  Stablehnen. 

In  diesen  Bildern  ist  aber  mehr  als  bei  anderen  Amateuren  des  Vergangenheits- 
stiles die  Atmosphäre  menschlichen  Schicksals  verdichtet.  Es  ist  nicht  nur  die  Pikanterie 
des  altmodischen  Parfüms,  es  weht  hier  die  Lyrik  einer  verschwundenen  Gefühlswelt  und 
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das  „Echo  du  temps  passe“  ist  hier  nicht  nur  Etikette,  es  ist  zum  Klang  geworden  und 
schwebt  durch  den  Raum  wie  ein  verschollenes  Lied  leiser  Spinettsaiten. 

In  diesen  Zimmern  ist,  wenn  sie  auch  leer  sind,  ein  geheimnisvolles  Leben,  voll 
Ahnung  und  Gegenwart.  Oft  weilen  auch  Gestalten  zwischen  diesen  Wänden.  Und  die 
Menschen  Hammershois  sind  dann  voll  Wesenseinklang  mit  der  gesammelten  innerlichen 
Atmosphäre  ihrer  Umgebung. 

Alltagsferne,  dem  Lärm  entrückte  Geschöpfe  liebt  Hammerhoi,  die  ihre  eigene  vege- 
tativ-kontemplative Existenz  führen.  Ihre  Musik  ist  Kammermusik,  oder  ein  einsamer 
Sammler  sitzt  vor  zwei  Kerzen  und  betrachtet  eine  Münze.  Meist  aber  ist  gar  kein  äußeres 
Geschehen  um  die  Menschen,  sie  ruhen  in  sich  und  Träume  fliegen  durch  den  Raum.  Man 
fühlt  solch  Klima  der  Vie  interieure  besonders  intensiv  in  den  Bildern,  auf  denen  die 
Figuren  dem  Beschauer  den  Rücken  wenden  und  die  Nackenlinie,  die  Kopfsenkung,  die 
Haltung  des  Armes  zu  einem  stark  gesammelten  Ausdruck  inneren  Zustands  wird. 

Bei  Hammershoi  erscheint  alles  seelisch,  nichts  wesenlos.  Eine  ganz  seltsame 
Wirkung  geht  von  seinen  Fenstern  aus.  So,  wenn  er  einen  düstern  Hofschacht  mit  trüben 
Scheibenausschnitten  malt,  gleich  erblindeten  Augen,  und  ein  Fensterflügel  steht  auf  und 
empfängt  einen  verirrten  Sonnenstrahl. 

Hammershoi  kann  man  am  besten  mit  den  Worten  charakterisieren,  die  Maeterlink 
von  dem  Holländer  Franz  T.  Melchers  brauchte:  ,,depuis  les  primitifs  je  ne  connais  guere 
de  peintres  qui  aient  su  meler  comme  lui  dans  une  expression  simple  et  profondement 
harmonieuse  le  dialogue  exterieur  et  Interieur  des  choses“.  Und  wie  bei  Maeterlink  selbst 
so  fühlt  man  bei  Hammershoi:  er  verdichtet  die  Gewalt  des  Schweigens. 

* * 

* 

An  Maeterlink  konnte  man  auch  in  der  reichen  färben-  und  formüppigen 
Chrysanthemumausstellung  der  ersten  Novembertage  denken. 

Der  Dichter,  der  gern  sein  Betrachten  in  alle  Erscheinungen  des  Lebens  versenkt 
und  überall  für  sein  Geheimnissuchen  ein  Eleusis  flndet,  hat  diesen  Blumen,  der  Feerie 
des  Herbstes,  ein  leuchtendes  Gedicht  in  Prosa  in  seinem  letzten  Essaiband,  ,,Der 
verschlossene  Garten“,  gewidmet.  Seine  bildnerische  Kunst  ließ  ihre  vielgestaltigen  Arten 
in  einem  phantastischen  Reigen  aufsteigen.  Solche  Magie  konnte  man  als  Wirklichkeit  in 
dieser  Ausstellung  genießen.  Eine  verwirrende  Fülle  von  ,, Kunstformen  der  Natur“  ver- 
einigte sich  zu  einem  erlesenen  Ausstattungsstück,  das  durch  die  Untergangsweihe  seiner 
Schönheit  noch  stärkere  Reize  gewann. 

Die  europäischen  Züchter  geben  ihren  Blumen  gern  Berühmtheits-,  am  liebsten 
Millionärsnamen.  Um  wie  viel  geschmacksreifer  ist  die  Namengebung  der  Japaner,  voll 
Vorstellung  und  Anschauung.  Brinckmann  hat  solche  Benennungen  überliefert:  ,, Löwen- 
mähne, Kranichflug,  Schneelawine,  Goldball,  Herbstmond,  kämpfende  Wellen,  grüne 
Kiefernadeln,  kaiserliche  Goldbrokatfahne“. 

Solch  alles  ward  nun  sichtbar. 

Man  sah  die  japanischen  Chrysanthemenhäupter,  die  ihre  langen  Blütenblätter  zum 
Lockengekräusel  ringeln,  rund  wirblig,  ein  Tituskopf,  und  die  indischen,  die  ihre  Haare 
lang,  zerzaust,  wehend  nach  außen  hängen.  Wie  leidenschaftszerwühlt  sind  manche 
dieser  Blumenfrisuren  und  andere  wieder  kapriziös  gewellt,  tuffartig  geschichtet,  gleich 
den  Aubrey  Beardsleyschen  Rokokotoupes  aus  Popes  Lockenraub. 

Aus  der  vollen  lichten  Schale  schweben  bei  gewissen  Chrisanthemen  lange,  dünn- 
gliedrige,  zittrige  Fäden,  wie  Trauerweiden-Haargezweig,  und  bei  der  sehr  nuancierten 
Blume  ,,Lilli  Love“  wirkt  dies  Gehänge  wie  die  Rieselstrahlen  einer  Fontaine.  Stilisierte 
Sonnenscheiben  gibt  es,  Maiskolbenformationen  und  zackige  Strahlenbündelbüsche,  die 
an  Tiefseegebilde  erinnern,  wie  sie  Haeckels  Werk  ,, Kunstformen  der  Natur“  abbildet. 
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